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INTRODUCCIÓN 


Cuando comencé a dirigir, estaba en el tercer año de la universidad. "Dirección" era un 
curso obligatorio para todas las carreras de música y estaba muy emocionada de aprender 
a comunicar ideas musicales a un grupo de músicos. 

Cuando comenzó el curso, me dijeron que sostuviera la batuta y que extendiera mi brazo 
derecho brazo paralelo al suelo. Luego me dieron algunos diagramas específicos para 
seguir sobre cómo hacer los patrones de 1, 2, 3, 4 y 6. (esquemas) 

Mis brazos eran largos, mis codos sobresalían. No sabía cómo pararme. Me pregunté qué 
hacer con mis pies, brazos y hombros. Mi muñeca estaba suelta y se revoleaba. 

Yo rebotaba arriba y abajo y doblaba las rodillas, pero estaba dirigiendo. Después de un 
tiempo, con la práctica, perfeccioné el ritmo para dar entradas, marcar más grande para 
“forte” y más pequeño para “piano”, más rápidos para “allegro” y más lento para "adagio". 
Para "legato", conecté más el ritmo, y para "staccato", 

Usé un ritmo más agudo y claro. 

Sin embargo, años más tarde, recordé mi formación inicial y me pregunté ¿Cuáles habrían 
sido los resultados si hubiera empezado desde un punto de vista/lugar diferente? ¿Y si 
hubiera podido desarrollar la técnica específica de dirección y diversos entrenamientos de 
memoria muscular que me hubieran permitido comunicar ideas musicales a través de 
gestos en infinitamente más niveles? 

A lo largo de los años, mientras me esforzaba por convertirme en un mejor músico y un 
mejor director, comencé a darme cuenta de que el campo de dirección, a diferencia del 
entrenamiento para violín u otros instrumentos, no está definido en cuanto a la enseñanza 
de la técnica de dirección. Varios profesores de dirección utilizan diferentes enfoques con 
respecto a dónde se coloca el ritmo, cuánto “ictus”*1 o “estrés rítmico”*2 se usa, cómo se 
usa el gesto para afectar la calidad del ritmo sonido y cómo cada director se comunica con 
su conjunto/ensamble. Con un poco de investigación, surgieron algunas escuelas de 
pensamiento con características distintas y distintos enfoques para realizar gestos. 

Al principio todos siguieron la filosofía y la famosa dirección diagramas del gran director de 
orquesta alemán Max Rudolph en su libro clásico, La gramática de la dirección*3. Más 
recientemente, muchos directores rusos muy conocidos fueron entrenados en técnicas 
desarrolladas por el director y profesor Ilya Musin del Conservatorio de San Petersburgo. En 
Japón, el El método de dirección de Hideo Saito fue utilizado por muchos directores 
respetados, incluido Seiji Ozawa. En todo Estados Unidos, los jóvenes directores Estaban 
enamorados y muy influenciados por el estilo entusiasta de la obra de Leonard Bernstein; 
por el énfasis de Robert Shaw en el color del tono del conjunto; y por la técnica y los gestos 
claros y precisos de los directores de nuestra excelentes bandas militares. 

Al estudiar todos estos métodos, descubrí que hay una variedad de gestos y técnicas que 
se pueden identificar como "efectivos" para comunicar la esencia de la música a los 
músicos. A partir de estos planteamientos, me propuse desarrollar una serie de ejercicios 
para dedos, manos, muñecas, antebrazos y brazos completos que permitiría a los directores 
aumentar su vocabulario de gestos, fortalecer sus músculos y alinear mejor sus cuerpos 
para que la energía musical fluya más libremente a través del director, hacia los músicos, y 
finalmente a la audiencia. 

Si eres nuevo en la dirección, ya no te sentirás limitado en tus patrones de ritmo/esquemas, 
o confinado a simplemente batir con movimientos “legato” o “staccato”. Si lleva años 


dirigiendo, podrá integrar estas nuevas ideas en su repertorio actual de gestos. Ser 
conocedor de una gran variedad de gestos, entrenando tus músculos para 

replicarlos y comprender qué movimiento usar en un punto determinado de la música son 
todos elementos valiosos para hacer buena música con un conjunto. 

Mi objetivo es que este libro ayude a personas de todo tipo de cuerpo a convertirse en más 
familiarizados y conectados con la forma en que funcionan sus cuerpos para ellos como 
directores. Mostraré formas de cambiar la postura general para para reducir su estrés físico, 
y lo guiaré metódicamente a través de ejercicios para desarrollar un vocabulario más amplio 
de gestos de dirección. Finalmente, exploraremos conceptos de relajación y control de la 
mente para que 

puedes ir mentalmente a una “Zona” diferente para acceder a más energía y inspiración. 

Se necesita toda una vida para dominar el arte de la dirección. No importa cuán 
musicalmente inteligente seas, si no tienes un vocabulario de gestos para comunicar tus 
ideas musicales a tu conjunto, no tendrás éxito como director. Este libro debería presentarle 
nuevos movimientos y conceptos gestuales que te permitirán llevar tu técnica de dirección a 
un nuevo nivel. Espero que este libro cambie tu forma de pensar sobre los patrones de 
ritmo/esquemas y que te brinde mejores herramientas para comunicar tus ideas musicales 


para asi poder crear actuaciones inspiradas. 
AANE ALT 


*1 Ictus tiene varios significados, en este caso se refiere al momento en que ocurre el 
"tiempo" (el golpe, el ataque), tambien puede ser usado en este contexto como sinónimo de 
tactus, pero es un poco mas rebuscado. 

https: //rec.music.early.narkive.com/K4gqgNN20k/tactus-v-ictus 

*2 estes ritmico o estres metrico se refiere al patron basico de golpes dentro de una division 
metrica (4 golpes en 4/4, 3 golpes en 3/4, 2 golpes en 6/8, etc) 
https://music.stackexchange.com/questions/103975/rhythmic-metric-stress-patterns 
https://nhubguitar.com/music-theory/rhythmic-and-melodic-stress#:~:text=Rhythmic%20stress 
*20is%20the%20perceived, will%20have%20a%20special%20position. 

*3 agregado a la carpeta con materiales 


CAPÍTULO 1 


EL CUERPO 


Dirigir un ensamble requiere que una persona comunique un mensaje uniforme a un grupo 
de músicos a través de gestos organizados para inspirar la interpretación de una idea o 
concepto musical. La habilidad del individuo para transmitir este mensaje mediante gestos 
corporales claros y diversos influye enormemente en su éxito como director. Por supuesto, 
es posible simplemente marcar el tiempo y el ensamble generalmente tocará junto, pero el 
rol del director va mucho más allá de ser un marcador de tiempo. Desarrollar un vocabulario 
de gestos variados y entender sus aplicaciones efectivas es de vital importancia para 
cualquier director serio. Simplemente saber la colocación de los tiempos 1, 2, 3, 4 es solo el 
comienzo de tu estudio de por vida de esta forma de arte. Más allá de eso, debes entrenar 
todo tu cuerpo, casi de la misma manera que un bailarín de ballet se entrena, para que tu 
cuerpo siempre trabaje "a tu favor" ayudándote a comunicarte con tu grupo musical. Nunca 
tu postura o gestos deben bloquear tu energía o enviar señales confusas a los músicos. 
Desarrollar una postura relajada, abierta y una comprensión más profunda de los gestos 
corporales te ayudará a asegurar tu éxito como director. 

Para ser un excelente director, tienes que pasar tiempo entrenando tus músculos. Hay 
requisitos físicos para estar de pie durante largos periodos de tiempo y para mover tus 
brazos y hombros sin forzarlos. Si diriges con tensión, eventualmente desarrollarás 
problemas de espalda y hombros que pueden impedirte continuar como director. Además, 
dirigir con tensión crea una interpretación musical estresante y entra en conflicto con el 
concepto de inspirar a tus músicos a dar lo mejor de sí. 

La mayoría de las personas no pasan suficiente tiempo entendiendo cómo los músculos de 
sus cuerpos afectan su dirección. Muchos directores están demasiado ansiosos por 
empezar a mover sus brazos en los patrones de dirección definidos en la mayoría de los 
libros de dirección. Sin embargo, dirigir no se trata de marcar el tiempo. Hay directores que 
nunca marcan un patrón preciso y, sin embargo, inspiran música exquisita. Dirigir se trata de 
comunicar emoción, carácter, intensidad y estados de ánimo a un gran grupo de músicos, 
dentro de un tempo definido, para inspirarlos a crear música juntos. Es un esfuerzo de 
equipo. Como director, nunca producirás ningún sonido. Dependemos totalmente de los 
músicos frente a nosotros para la calidad de la interpretación musical. La forma en que 
inspires, motives y guíes a estos intérpretes definirá la experiencia auditiva del público. 
Refinar tus medios de comunicación a través de gestos mejorará enormemente tu 
capacidad para producir interpretaciones inspiradas. 

Una de las cosas únicas de cada uno de nosotros es que tenemos configuraciones 
corporales diferentes. Algunas personas tienen torsos cortos; otras tienen brazos muy 
largos. Algunos son delgados con una estructura ósea pequeña, y por lo tanto pueden tener 
dificultad para mostrar una presencia imponente en el podio; otros son bastante robustos y 
pueden tener problemas para moverse rápidamente y con ligereza. Tener brazos largos y 
codos huesudos puede a menudo impedir la comunicación de la plenitud de la frase; y cómo 
una persona sostiene su cabeza, barbilla y hombros es crucial para mantener la energía 
fluyendo y permitir que la música respire. 


No podemos cambiar fácilmente el cuerpo que tenemos. Por lo tanto, debemos explorar y 
perfeccionar los movimientos más efectivos para nuestro tipo de cuerpo particular. También 
debemos aprender a alinear y fortalecer todos los músculos involucrados en los gestos de 
dirección, para que estos músculos trabajen suavemente para nosotros sin tensión a 
medida que desarrollamos nuestra técnica de dirección. 


EMPEZANDO 


Para que puedas dirigir correctamente, tu cuerpo entero debe estar alineado y relajado. 
Tensión en algún lugar interferirá con el hacer musical, y eventualmente se pueden crear 
problemas físicos. Para establecer una posición correcta que evite la tensión en tu cuerpo, 
comenzaremos con los pies y trabajaremos hasta la parte superior de la cabeza. Los 
siguientes ejercicios exploran formas de crear la posición de alineación adecuada para tu 
cuerpo al dirigir. 


EL ESPACIO DE DIRECCIÓN 


Al prepararte para practicar la dirección, elige un espacio que te dé suficiente espacio para 
moverte. La sala debe ser lo suficientemente grande como para que puedas mirar alrededor 
y visualizar tu orquesta, banda o coro imaginario. Traza un espacio de podio imaginario de 
aproximadamente cuatro pies cuadrados. Asegúrate de que haya suficiente luz en tu área 
de trabajo. Necesitarás un atril para algunos de los ejercicios, pero no es crítico al principio. 
Generalmente, un atril inicial es lo mejor, asegurate que puedas ajustar el ángulo y es que 
sea resistente. 

Al comenzar, no uses un espacio con un espejo, aunque puedas querer ver cómo se ven tus 
gestos. Un espejo tiende a inhibir tus movimientos y cambia tu enfoque de tus manos a tus 
ojos, desarrollando así el hábito de dirigir con tus ojos y cara mientras envías un mensaje 
separado a través de tus manos. El objetivo es comunicar a través de un punto focal: tu 
mano, si eres un director coral; y la punta de tu batuta, si eres un director instrumental. 


Entrar en el Espacio de Dirección 

Entrar en tu espacio de dirección es como subir al podio. Tu ensamble comenzará a 
juzgarte subconscientemente y a responderte desde el momento en que entres en la sala. 
Este simple acto, que a menudo damos por sentado, la forma en que caminas hacia el 
podio y te paras en él, puede influir en gran medida en tu efectividad como director. Practica 
caminar por la sala hacia tu espacio de dirección. Mientras caminas, mantén la cabeza alta, 
los hombros relajados y hacia abajo. Camina con confianza. Puede que quieras grabarte en 
video caminando hacia tu espacio de dirección. Cuando veas la grabación, analiza cómo 
reaccionarías a ti mismo si fueras miembro del ensamble. Practica esto hasta que sientas 
que estás mostrando calidez y confianza en la forma en que entras en la sala. Sé confiado, 
pero no arrogante; amigable y abierto, pero no empalagoso o falso; relajado, pero fuerte al 
mismo tiempo. Conviértete en el tipo de líder musical en el que la gente pueda creer y que 
desee seguir. 

Mientras caminas hacia tu podio imaginario, recoge tus pensamientos y centra tu energía. 
Enfoca tu mente en la música que vas a dirigir. Pasa por alto todo lo demás como si no 


existiera. Solo una cosa en el mundo es importante y real en ese momento: la música, y la 
forma en que vas a comunicar esta música al grupo que tienes delante. 


POSTURA CORPORAL 


La mayoría de nosotros hemos estado de pie desde los dos años, o más, y porque lo hemos 
estado haciendo tanto tiempo, asumimos que sabemos cómo pararnos correctamente. 
Permanecer de pie en un lugar durante mucho tiempo, relajado sin tensión, no es tan fácil 
como parece al principio. A lo largo de los años, uno puede desarrollar inconscientemente 
hábitos de encorvarse, inclinarse hacia un lado o estar de pie con tensión en los músculos. 
Con el tiempo, esta tensión en nuestros cuerpos se vuelve una segunda naturaleza y ni 
siquiera nos damos cuenta de que estamos estresados. 

Al practicar estar de pie en un lugar, trata de identificar áreas de tensión en tu cuerpo. ¿Está 
tu cabeza o cuello tensos? ¿Estás cargando tensión en tus hombros? ¿Puedes equilibrar tu 
peso de manera uniforme entre tus pies, o una pierna está sosteniendo más peso que la 
otra? ¿Hay tensión en tu espalda baja? ¿Puedes liberar esta tensión? Los siguientes 
conceptos te ayudarán a abordar estos problemas. 


Cuerda Imaginaria 

Mientras estás de pie, imagina que hay una cuerda saliendo de la parte superior de tu 
cabeza. Está tirando de tu cuerpo hacia arriba. La cuerda sube a través de tu columna 
vertebral y cuello y sale por la parte superior de tu cabeza, tirando de tu cabeza hacia arriba 
a través de las vértebras del cuello, pero manteniendo la barbilla hacia abajo, cerca de tu 
pecho. Siente tu cuerpo mientras se eleva y se estira por el tirón de la cuerda. Tus vértebras 
del cuello y la espalda se extienden hacia arriba mientras tus hombros permanecen bajos y 
relajados. Al mismo tiempo, tus pies deben sentirse pesados y arraigados. Es la extensión 
entre el arraigo de tus pies y el levantamiento de la cabeza y el torso lo que crea un espacio 
para la circulación de energía. 


LOS PIES 
*VIDEO 1.1 @ 11 The feet 


Al subir a tu podio imaginario, puedes preguntarte qué hacer con tus pies. En general, 
cuando estás dirigiendo, tus pies deben estar plantados en un solo lugar y no deben 
moverse. Es importante que, cuando uses un atril, lo coloques al alcance fácil para 
permitirte pasar las páginas de tu partitura sin tener que mover los pies. Todos hemos visto 
directores que se convierten en "paseadores" mientras se mueven para pasar una página 
de la partitura y luego vuelven a moverse para dirigir. Este movimiento adicional se vuelve 
una distracción. Evita desarrollar este mal hábito desde el principio siendo muy cuidadoso 
con la colocación de tu atril en relación con la posición de tus pies. 

Cuando posiciones tus pies, siempre debes distribuir tu peso corporal de manera equitativa 
en ambos. Muchos directores cometen el error de cambiar su peso de un lado a otro, o, aún 
peor, de mantener todo su peso en un solo pie. Este tipo de postura puede dificultar la 


comunicación de la fuerza de la música porque estás desequilibrado y no estás arraigado. 
Aquí hay algunas herramientas y ejercicios para crear una colocación adecuada de tus pies 
y una distribución equitativa del peso. 


Gráfico de Colocación de Pies 

Aunque este ejercicio suene muy básico, te animo a tomar una hoja de papel de 11" x 17" 
(hoja A3 o 2 hojas A4) y colocarla en el suelo con el lado de 11" paralelo a tus pies. Párate 
sobre el papel con los pies separados a la anchura de tus caderas. Puedes tener los pies 
apuntando ligeramente hacia los lados. Ahora, inclínate y dibuja un contorno alrededor de 
tus pies. Ahora tienes un gráfico de colocación de pies. El valor de tener un gráfico para 
pararte es que te recordará no mover los pies mientras diriges. 


17" 


Ahora coloca esta hoja de papel en el centro de tu espacio de podio imaginario de 1,2 
metros cuadrados y párate allí. Coloca el atril frente a ti de manera que puedas pasar las 
páginas sin mover los pies del papel. Memoriza la distancia que necesita la base del atril 
desde tu gráfico de pies para permitirte pasar las páginas cómodamente. Ajusta la altura del 
atril para que no tengas que inclinarte para alcanzar la partitura. Debes poder alcanzar y 
tocar el atril sin doblar las rodillas ni mover los pies. El movimiento excesivo de los pies y del 
cuerpo causado por pasar las páginas de la música cuando el atril está demasiado lejos es 
uno de los errores principales que cometen los directores principiantes. Cada vez que 
practiques dirigir, usa este gráfico de colocación de pies hasta que tu relación con el atril se 
convierta en una segunda naturaleza. 


Zapatos 

El tipo de zapatos que uses como director definitivamente afectará tu capacidad de sentirte 
arraigado y conectado. Esto es especialmente difícil para las mujeres debido a la presión de 
usar tacones altos. Los zapatos planos te harán sentir mucho más equilibrado y cómodo, 
permitiéndote estar de pie sin tensión durante largos periodos de tiempo. Asegúrate de que 
tus zapatos sean lo suficientemente anchos para que tus dedos puedan extenderse y no 
estén apretados juntos. Experimenta usando diferentes tipos de zapatos mientras practicas 
dirigir. ¿Cómo te sientes cuando diriges descalzo en comparación con cuando usas zapatos 
de vestir? Cuanto más libre se sienta tu pie, más fácil será para tu cuerpo relajarse 
completamente. Trata de encontrar zapatos que te ayuden a mantenerte arraigado mientras 
diriges. 


Cambios de Peso 

Mientras estás de pie en tu posición de dirección, inclinate gradualmente hacia un lado y 
cambia todo tu peso a ese pie. Mientras haces esto, deja el otro pie en el suelo, pero coloca 
todo el peso en el primer pie. Cuenta hasta diez, luego cambia el peso al otro pie y repite el 
ejercicio. Cuando hayas hecho esto con ambos pies, vuelve a una distribución equitativa del 
peso entre tus pies. Tómate un minuto para enfocarte en la conexión de tus pies con el 
suelo. 

Ahora, practica cambiando el peso desde las puntas de los pies hasta los talones, luego 
vuelve a una posición centrada. Haz esto varias veces hasta que sientas las diferencias en 
esta distribución de peso. Para dirigir, debes descansar tu peso ligeramente hacia adelante 
sobre las puntas de tus pies. Memoriza esta sensación de equilibrio. 


Rotaciones de Tobillo 

Mientras estás de pie con tu peso equilibrado en ambos pies, gradualmente cambia el peso 
a un pie y levanta lentamente y rota el otro pie en el aire. Rota el tobillo tres o cuatro veces, 
luego sacude y agita el pie vigorosamente. Cuando termines, coloca el pie de nuevo en el 
suelo en la posición correcta y ajusta tu peso equitativamente entre tus pies otra vez. 
Practica este mismo ejercicio rotando el tobillo del otro pie. Desarrolla la habilidad de poder 
equilibrarte en cualquiera de los pies sin tener que sostenerte de nada para apoyarte. Un 
buen sentido del equilibrio te permitirá liberar tensión y estar más relajado mientras estás de 


pie. 


ARRAIGANDO LA PARTE INFERIOR DEL CUERPO 
*VIDEO 1.2 © 1 2 Grounding the Lower Body 


Ahora, concentrémonos en el resto de tu cuerpo. Cada parte del cuerpo debe estar en su 
alineación correcta o bloquearás tu energía musical. Es importante que tus piernas y 
caderas estén relajadas y arraigadas. Estos ejercicios liberarán la tensión de tu parte inferior 
del cuerpo y te ayudarán a sentirte más centrado. 


Levantarse y Bajar de Puntillas 

Párate con los pies uniformemente separados en la posición correcta, luego levántate sobre 
las puntas de tus pies durante cinco segundos y vuelve a poner los pies planos en el suelo. 
Siente cómo tu peso se centra más y tu cuerpo se eleva y relaja. Parece bastante simple, 
pero es una forma maravillosa de alinear tu cuerpo y liberar tensión. Respira profundamente 
mientras haces esto y observa si puedes sentir un cosquilleo en la parte superior de tu 
cabeza. 


Patadas de Pierna 

Equilibra tu peso en un pie mientras levantas el otro pie frente a ti y lo pateas hacia adelante 
desde la rodilla como si estuvieras pateando un Hacky Sack o una pelota de fútbol. Patea 
hacia adelante unas 16 veces. Luego coloca el pie en el suelo nuevamente y re-centra tu 
peso. Debes poder hacer esto sin agarrarte a nada. Repite el ejercicio con el otro pie. Cada 
vez que regreses tus pies al suelo, párate tranquilamente por unos momentos para sentir la 
liberación de la tensión en tus piernas y caderas. 


Balanceo de Piernas 

Muévete a un lugar en la habitación donde puedas sostenerte del respaldo de una silla con 
una mano, o coloca tu mano sobre una mesa o pared para apoyarte. Levanta la pierna 
opuesta y balancéala hacia adelante y hacia atrás como un péndulo. Dale un buen 
balanceo. Déjala balancearse libremente hacia adelante y hacia atrás unas 16 veces, luego 
coloca el pie de nuevo en el suelo. Este movimiento de balanceo liberará los músculos 
alrededor de la articulación de la cadera. Párate tranquilamente ahora por unos 10 
segundos e imagina que el estrés en tus piernas fluye hacia abajo y es absorbido por la 
tierra. Luego, invierte tu posición y haz estos balanceos de péndulo con la otra pierna 
mientras te sostienes con la otra mano. 


Saltar en el Lugar 

Desde tu posición de pie, dobla ligeramente las rodillas para que puedas saltar hacia arriba 
y hacia abajo en el lugar 10 veces. Después de saltar, reposiciona tus pies con tu peso 
igualmente distribuido y observa cómo se siente tu cuerpo. Tus pies y piernas deben 
sentirse más pesados y más sólidamente conectados a la tierra. Este ejercicio se puede 
hacer regularmente en tu camerino o detrás del escenario justo antes de cada concierto 
para arraigar rápidamente tu cuerpo cuando estás nervioso. 


Flexiones de Rodilla 

A veces no puedes realmente saltar hacia arriba y hacia abajo, pero puedes lograr un 
resultado similar simplemente doblando las rodillas y luego poniéndote de pie nuevamente. 
Al doblar las rodillas, estás enfocando el peso más intencionalmente en las plantas de tus 
pies. Mientras haces esto, mantén la espalda recta y los brazos a los lados. 


Sentarse y Luego Levantarse 

Otro ejercicio para arraigarte se puede hacer sentándote en el borde de una silla con la 
espalda recta. Asegúrate de que tus pies estén posicionados separados, similar a tu 
posición de dirección de pie. Ahora, levántate. Siente cómo se desplaza el peso. Cuando 
estás sentado, tu torso inferior está completamente relajado y arraigado en la silla. Al 
ponerte de pie, debes sentirte arraigado, excepto que tu peso corporal se trasladará 
repentinamente a tus pies. Repite este ejercicio unas cuantas veces. Memoriza cómo se 
siente tu cuerpo arraigado cuando estás sentado e intenta lograr la misma sensación 
cuando estés de pie. 

Ahora, mientras realizas este ejercicio, mueve tus brazos como si estuvieras dirigiendo. 
Comienza desde una posición sentada y dirige algunos patrones básicos. Cuando te sientas 
cómodo, levántate y continúa dirigiendo. Después de dirigir en una posición de pie durante 
unos momentos, siéntate nuevamente y repite el proceso. Experimenta esta conexión de tu 
parte inferior del cuerpo con el suelo cada vez que dirijas. 
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LA CINTURA Y LA ESPALDA 
*VIDEO 1.3 @ 1 3 The Waist and The Back 


Mientras tu cuerpo inferior desde las caderas hacia abajo debe sentirse como si tu peso 
natural estuviera tirando hacia abajo, al mismo tiempo, tu cintura, espalda y cabeza deben 
sentirse siempre ligeras, flotantes, flexibles y llenas de energía. Es difícil lograr esta 
combinación. Los siguientes ejercicios te ayudarán a entrenar tus músculos para que 
eventualmente este tipo de postura sea una segunda naturaleza para ti. 


Giros de Cintura 

Desde una posición de pie con el peso igual en ambos pies y los brazos relajados a los 
lados, rota tus caderas y gira la cintura para girar tus hombros a cada lado. Esto crea un 
movimiento de "giro". Tus pies y piernas deben estar estables sin movimiento mientras tus 
caderas y cintura deben sentirse arraigadas pero girar de manera flexible. Permite que este 
movimiento giratorio balancee tus brazos ligeramente, uno frente a tu cuerpo y otro detrás 
de tu cuerpo. Tus brazos pueden golpear suavemente contra tu cuerpo mientras giras. Tu 
cabeza debe seguir el movimiento de tus hombros, de modo que también gire a la derecha 
y luego a la izquierda. Realiza este ejercicio unas 10 veces para aflojar los músculos 
alrededor de las caderas y la cintura. 


Flexiones Laterales 

Con tus manos colgando a los lados, imagina que una mano está atada a una bola de 
boliche muy pesada. Siente que esa bola de boliche tira hacia abajo de tu mano y brazo. 
Siente la liberación en el hombro mientras el peso de la bola de boliche causa una ligera 
flexión lateral en la cintura. Mientras el lado con la bola de boliche pesada se dobla, el otro 
lado de tu cintura se estirará y expandirá. 

Es importante invertir este ejercicio para liberar ambos lados de tu cuerpo. Imagina que la 
bola de boliche ahora está atada a la otra mano. Siente el estiramiento en el otro lado de tu 
cintura y la liberación de tensión en tu hombro mientras la bola de boliche tira hacia abajo 
de tu mano. 

Ahora, coloca ambas manos en tus caderas y dobla gradualmente hacia un lado en la 
cintura, bajando tu hombro hacia un lado. Mantén esa posición por unos segundos y luego 
regresa lentamente al centro. Inhala y exhala profundamente antes de hacer el mismo 
movimiento hacia el otro lado. Siente los músculos a cada lado de tu cintura extenderse, 
estirarse y relajarse. 


Apretón de Glúteos 

Mientras estás de pie con el peso equilibrado en ambos pies, aprieta los músculos de tus 
glúteos, mantén durante 10 segundos y luego suelta. Repite varias veces. Cada vez que 
hagas esto, intenta liberar más tensión. Mantén la parte superior de tu cuerpo relajada y tu 
caja torácica elevada mientras realizas este ejercicio. La mayoría de nosotros tendemos a 
llevar tensión en la parte baja de la espalda. Este ejercicio puede ayudar a liberar 
suavemente este estrés. 
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Flexión de Espalda y Alineación de Vértebras 

Muchos directores sufren de problemas de espalda causados por dirigir con tensión. Esto es 
algo que realmente quieres evitar. Para alinear correctamente las vértebras de la espalda, el 
siguiente ejercicio de Tai chi es útil. 


Liberando la espalda 

Lentamente inclina tu cabeza hacia abajo hasta que tu barbilla toque tu pecho, luego 
continúa doblando cada vértebra hacia abajo, como un bicho bolita enrollándose 
lentamente. En tu posición final, tu cabeza estará a la altura de tus rodillas, con tu cabello 
colgando hacia el suelo. 

Tus rodillas deben estar ligeramente dobladas y los brazos colgando sueltos, casi tocando 
tus dedos de los pies. Agita tus brazos suavemente mientras inhalas y exhalas lentamente. 


Liberando más tensión 

Ahora, extiende tus brazos aún más hacia el suelo, moviéndolos desde los hombros y 
permitiéndoles balancearse. Siente el peso muerto de tus brazos, donde todo está muy 
suelto. Gradualmente, gira tu cabeza, rotándola lentamente en ambas direcciones para 
aflojarla en el cuello. Luego, afloja los músculos en tu espalda donde tus caderas se 
conectan con la parte inferior de la espalda girando ligeramente tu cuerpo de un lado a otro 
y ajustando tus caderas. 


Volviendo a subir 

Cuando estés completamente relajado, puedes comenzar a subir nuevamente. Junta tus 
manos de manera que tus dedos se toquen ligeramente. Al levantarte, comienza desde la 
parte inferior de la espalda y endereza gradualmente cada vértebra, permitiendo que se 
apilen una encima de la otra, mientras la cabeza y los brazos siguen. Mantén la cabeza baja 
con los brazos colgando sueltos el mayor tiempo posible. A medida que tus hombros 
finalmente suban y se giren hacia atrás, permite que tus manos continúen hacia arriba, 
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trazando el centro de tu cuerpo hasta que levantes los brazos, con los dedos aún 
tocándose, por encima de tu cabeza. 


Ducha imaginaria 

Después de que tus brazos y manos hayan formado un punto de lápiz sobre tu cabeza, 
puedes levantar gradualmente tu barbilla e inclinar tu cabeza hacia arriba con tus ojos 
mirando hacia tus manos y el techo. Ahora, gira las palmas de tus manos hacia afuera y 
muévelas en direcciones opuestas a cada lado de tu cuerpo y luego gradualmente hacia 
abajo. 

Mientras mueves lentamente tus brazos hacia abajo, imagina una ducha de agua que cae 
ligeramente sobre tu cabeza y se desliza sobre tu cuerpo. Siente el peso del agua mientras 
tira de tus brazos y hombros hacia abajo. Cuando tus brazos lleguen a tus costados, baja tu 
barbilla nuevamente hacia tu pecho y comienza el ejercicio otra vez. Repite este ejercicio 
unas 10 veces. Después de completar la última repetición, descansa por un momento y 
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observa si sientes un hormigueo en la parte superior de tu cabeza y más energía fluyendo 
por tu cuerpo. 


Liberando la parte baja de la espalda 

Acuéstate en el suelo de espaldas con los brazos a tus costados, luego dobla ambas 
rodillas y llévalas hacia tu pecho. Rodea tus rodillas con tus brazos y balancea suavemente 
de un lado a otro sobre tu espalda. Gira tu cuerpo hacia la derecha y luego hacia la 
izquierda, dejando que tu cabeza gire en la misma dirección que tu cuerpo. Mantén tu 
posición en cada lado durante unos segundos antes de regresar al centro. Mientras acercas 
tus rodillas a tu pecho, siente el estiramiento en la parte baja de tu espalda. 

Cuando hayas terminado, mueve gradualmente tus piernas hacia abajo de modo que tus 
rodillas permanezcan dobladas pero tus pies estén ahora planos en el suelo. Siente cómo tu 
parte baja de la espalda está más relajada y conectada con el suelo que cuando 
comenzaste. Mantén esta posición durante unos minutos mientras ajustas tus caderas para 
liberar aún más la parte baja de tu espalda. Si aún sientes tensión, intenta apretar y soltar 
tus glúteos unas cuantas veces. 
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Cuando estés completamente relajado, baja tus piernas completamente planas para que 
todo tu cuerpo descanse en el suelo. Permanece aquí respirando profundamente durante 
unos minutos mientras imaginas que toda tu tensión fluye hacia el suelo debajo de ti. 


Plano sobre el suelo 

Cuando estés completamente relajado, estira tus piernas de modo que todo tu cuerpo 
descanse en el suelo. Permanece aquí respirando profundamente durante unos minutos 
mientras imaginas que toda tu tensión fluye hacia el suelo debajo de ti. 

Mientras yaces de espaldas con las manos sobre tu estómago, siente el peso de tu cuerpo 
relajarse en el suelo. Imagina que un imán en la tierra está sacando toda la energía 
negativa de tu cuerpo. Abre tu pecho y tu caja torácica relajando tus hombros de modo que 
también toquen el suelo. Respira profundamente y concéntrate en la expansión de tu pecho 
y caja torácica. 


Parado contra una pared 

Ahora, levántate lentamente e intenta recrear la sensación relajada y enraizada de estar 
acostado en el suelo mientras te paras con la espalda contra una pared. Ajusta tus hombros 
hacia atrás hasta que toquen la pared, lo que abrirá tu pecho. Tu cabeza debe estar 
ligeramente hacia adelante de la pared, unos cinco centímetros, y debes mantener tu 
barbilla hacia abajo. 
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Desde esta posición, experimenta con dirigir patrones básicos. Mientras haces esto, 
concéntrate en la sensación de apertura en tu pecho y no permitas que tus hombros se 
alejen de la pared. Si sientes alguna tensión en la parte baja de tu espalda mientras haces 
este ejercicio, párate quieto y realinea tu cuerpo, relajando tanto las caderas como los 
hombros, hasta que la tensión se libere. 


ELEVANDO LA CAJA TORÁCICA Y ABRIENDO EL PECHO 
*VIDEO 1.4 © 1 4 Lifting the Ribcage and Opening the Chest 


Liberar la tensión en tus vértebras de la espalda es un paso importante para levantar la caja 
torácica y abrir el pecho. Utiliza la analogía de una cuerda tirando hacia arriba a través de la 
parte superior de tu cabeza para estirar las vértebras de la espalda hacia arriba, mientras al 
mismo tiempo mantienes tus hombros relajados y bajos. Respira profundamente y expande 
conscientemente tu caja torácica mientras sientes que tus hombros se ensanchan y se 
mueven hacia afuera y hacia atrás. Cuando liberes tu aliento, mantén tu caja torácica 
elevada y extendida. Mientras respiras normalmente, mantén esta posición levantada y 
abierta de tu pecho. 

Para practicar, desinfla tu pecho y déjalo colapsar en la posición incorrecta. Luego, practica 
levantando, inflando y expandiendo adecuadamente la caja torácica y el pecho nuevamente. 
Necesitas ser capaz de volver a esta postura expandida de la caja torácica cada vez que 
dirijas. Aquí hay otras ideas que pueden ayudarte. 


Manos detrás de la cabeza 

Levanta tus brazos y entrelaza tus dedos detrás de la parte superior de tu cabeza. Mientras 
haces esto, siente cómo la caja torácica se eleva naturalmente. Ahora, inclinate hacia un 
lado, apuntando tu codo izquierdo hacia el suelo, luego inclínate hacia el otro lado, 
apuntando tu codo derecho hacia el suelo. Siente el estiramiento en cada lado de tu cuerpo 
justo debajo de la caja torácica. 
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Vuelve a la posición central y dobla ambos codos hacia adelante y luego hacia atrás. Esto 
creará un estiramiento y contracción en la parte superior del pecho. Termina con tus codos 
hacia los lados y luego suelta tus manos y baja lentamente tus brazos, manteniendo tu caja 
torácica elevada. 


Alas de pollo 

Levanta tus codos hacia cada lado y coloca tus pulgares ligeramente en tus axilas como si 
estuvieras haciendo "alas de pollo". Aletea estas alas hacia arriba y hacia abajo, relajando 
tus hombros y ensanchando conscientemente tu pecho. También puedes imaginar que tus 
codos descansan en dos paredes imaginarias a la altura de tus hombros a cada lado de ti. 
Mientras tus codos descansan en estas paredes, relaja tus hombros, pero mantén tu caja 
torácica levantada y expandida. Baja tu barbilla y concéntrate en cómo se siente tu cuerpo 
en esta posición. 


Tirón de toalla 

Imagina que tienes una toalla sobre una mesa frente a ti, enrollada como una larga 
salchicha. Agarra cada extremo, manteniendo tus manos a unos sesenta centímetros de 
distancia, y estírala hasta que esté tensa. Ahora, levanta esta toalla por encima de tu 
cabeza, aún estirándola firmemente. Muévela detrás de tu cabeza y bájala para que 
descanse detrás de tu cuello. Mientras haces esto, ¿sientes tu pecho expandiéndose y 
abriéndose? Levanta la toalla por encima de tu cabeza nuevamente, luego, bájala para que 
descanse aún más baja detrás de tu cuello en tus hombros. Haz esto unas cuantas veces y 
notarás que tu pecho se abre aún más. 


Levantamiento de brazos 

Mientras estás de pie con tu peso equilibrado y tus brazos a los costados, levanta ambos 
brazos hacia los lados, hasta la altura de tus hombros. ¿Sentiste que la caja torácica se 
elevó junto con tus brazos? Baja tus brazos de nuevo a los costados y levántalos otra vez. 
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Mientras sostienes tus brazos hacia afuera, inhala para expandir tu caja torácica hacia 
afuera, manteniendo tus hombros relajados y bajos. Siente cómo esta expansión también 
ocurre en toda tu espalda. Repite el ejercicio unas cuantas veces, bajando tus brazos y 
levantándolos nuevamente. 


Limpiaparabrisas 

Con los brazos levantados y extendidos a cada lado, dobla cada brazo en el codo y gira los 
antebrazos y las manos hacia abajo manteniéndolos completamente relajados. Desde esta 
posición, mueve los antebrazos y las manos hacia adentro y hacia afuera como 
limpiaparabrisas al revés. Mientras lo haces, siente el espacio abierto debajo de tus axilas y 
disfruta de la relajación floja de tus antebrazos y manos. 


LA CABEZA 
*VIDEO1.5 © 15 The Head 


Cuando estas dirigiendo, tu cuerpo debe estar enraizado pero tu cabeza siempre debe 
sentirse ligera y elevada. Los siguientes ejercicios aseguraran que la energia fluya 
facilmente desde tu cuerpo enraizado, a través del torso superior y hacia la parte superior 
de tu cabeza. 


Cuerda de Marioneta 

Imagina la cuerda de marioneta saliendo de la parte superior de tu cabeza. Mientras estas 
de pie, siente cómo levanta tu cuerpo mientras tira hacia arriba de tu cabeza y cuello. 
Alcanza y haz cosquillas en la parte superior de tu cabeza donde está conectada la cuerda 
imaginaria. ¿Puedes sentir una sensación de energía? Agarra un poco de tu cabello y tira 
hacia arriba, permitiendo que la barbilla se mueva ligeramente hacia abajo, hacia tu pecho. 
Sé consciente de la posición de tu cuello mientras se alarga hacia arriba, liberando el estrés 
de tu espalda. El pecho se abrirá y las vértebras de la espalda se extenderán naturalmente. 
Respira profundamente e intenta sentir un hormigueo en la parte superior de tu cabeza 
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donde la cuerda tira hacia arriba. Es importante poder conectar con esta sensación de 
hormigueo. 


Giros de Cabeza 

Para permitir que la energía fluya a través de tu cuerpo, tu cabeza y cuello deben estar 
relajados. Baja tu barbilla hacia tu pecho y luego gira suavemente tu cabeza de un lado a 
otro. ¿Sientes que se libera algo de la tensión en la parte posterior y los lados de tu cuello? 
Gira tu cabeza de manera que tu barbilla esté sobre un hombro y luego sobre el otro 
hombro. Gira tu cabeza lentamente como un péndulo, bajando tu barbilla hacia adelante. 
Esto puede ayudar a liberar la tensión que podrías estar llevando en tu cuello y cabeza. 


Posición de la Barbilla 

La posición de la barbilla es muy importante en la dirección y puede bloquear fácilmente el 
flujo de energía que necesitas enviar a tus músicos. Baja tu barbilla para que casi toque tu 
pecho. Siente cómo estira y alarga los músculos y vértebras en la parte posterior de tu 
cuello. Ahora inclina tu barbilla hacia arriba aproximadamente dos pulgadas. Memoriza esta 
posición. Tu barbilla siempre debe sentir que está ligeramente tirada hacia atrás y hacia 
abajo. Permanece quieto en esta posición, luego repite este rollo de barbilla varias veces. 


Libro sobre la Cabeza 

Regresa tu cabeza a su posición regular y coloca cuidadosamente un libro de tapa dura 
sobre tu cabeza. Elige uno que no sea demasiado pesado pero lo suficientemente robusto 
como para mantenerse en su lugar. Camina lentamente por la habitación, equilibrando el 
libro sobre tu cabeza. Deberías poder caminar sin que el libro se caiga. Mantén tu cuerpo 
relajado. Practica caminar con el libro sobre tu cabeza hasta que te sientas muy cómodo. 
Desde esta posición, intenta dirigir algunos patrones básicos de tiempo. Asegúrate de que 
los movimientos de tus brazos no hagan que el libro se caiga de tu cabeza. Este ejercicio es 
excelente para el equilibrio y la colocación de la cabeza. 


LOS HOMBROS 
*VIDEO1.6 © 1 6 The Shoulders 


A medida que avanzamos a través de las diferentes partes del cuerpo, es importante que 
los hombros estén siempre bajos y relajados. Muchas personas, especialmente los 
directores, tienen una tensión considerable en los hombros. Esto es algo que debes evitar. 
Si actualmente tienes tensión en los hombros, necesitas encontrar formas de aliviar ese 
estrés, tanto para el éxito de tu dirección como para tu salud general. Aquí hay ejercicios 
para ayudar a relajar tus hombros y liberar la tensión en tus brazos. 


Círculos de Brazos 

Desde tu posición de pie, levanta los brazos para que estén rectos hacia afuera desde tu 
cuerpo a cada lado. Ahora mueve tus brazos en círculos pequeños hacia atrás. Concéntrate 
en cómo tus brazos se conectan con tus hombros. A medida que giras tus brazos hacia 
atrás, puedes sentir cómo los brazos rotan en la articulación del hombro. Los músculos a 
través de tu espalda se flexionarán y relajarán mientras giras tus brazos en estos pequeños 
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círculos. Nota cómo este movimiento ensancha y abre la parte frontal de tu caja torácica, 
liberando los músculos alrededor de tus hombros. 

Elevaciones de Hombros 

Para liberar aún más la tensión en tus hombros, deja que ambos brazos cuelguen sueltos a 
los lados, luego levanta uno de tus hombros como si fueras a intentar tocarlo con tu oreja. 
Mantén esa posición por un momento, luego suelta el hombro y deja que caiga con el brazo 
como un peso muerto. Mueve ligeramente el brazo y siente el peso pesado del brazo 
tirando hacia abajo del hombro. Levanta y suelta el hombro nuevamente, esta vez 
enfocándote en enviar la tensión sostenida en el hombro hacia abajo por el brazo relajado y 
hacia el piso. Haz este ejercicio de levantamiento de hombros con cada hombro hasta que 
ambos se sientan relajados. 
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Acaricia al Gatito 

Una variación de este ejercicio es fingir que tienes un pequeño gatito sentado en tu hombro. 
Lentamente levanta tu hombro para que puedas acariciar al gatito con tu mejilla. Baja tu 
hombro como si aún estuvieras balanceando al gatito y repite estos movimientos con el 
mismo hombro varias veces. Cambia al otro hombro y continúa el ejercicio un número igual 
de veces. Ahora intenta levantar ambos hombros juntos; dos gatitos, uno en cada hombro. 
Cuando termines, mantén los brazos relajados a los lados y siente cómo tus hombros han 
liberado su tensión. 


Relajación de Hombros y Brazos 

Una vez que tus hombros estén más relajados, permite que tus brazos cuelguen a los lados 
y concéntrate en solo un brazo. Siente el peso de ese brazo. Menea ligeramente tu brazo de 
un lado a otro e imagina que una roca pesada está en una cuerda unida a tus dedos. Siente 
el peso de la roca tirando hacia abajo en el primer dedo mientras sacudes suavemente el 
brazo y la mano, luego el segundo, tercero y cuarto dedos. Siente cómo la roca pesa sobre 
toda la mano y el brazo. Mientras haces esto, experimentarás cómo el hombro se libera aún 
más y es posible que te encuentres inclinándote ligeramente en esa dirección. Practica este 
ejercicio con cada brazo por separado. Cuando termines con cada brazo, mírate en el 
espejo. Notarás que tu hombro está más bajo y tu brazo está mucho más extendido en ese 
lado del cuerpo que cuando comenzaste. 
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Movimiento de Alejamiento 

Para una liberación adicional de la tensión, levanta cada brazo y haz un movimiento hacia el 
lado como si estuvieras diciendo "vete". Después de este movimiento, deja caer tu brazo 
flojamente a tu lado. Practica este ejercicio cinco o seis veces con cada brazo. 
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Brazos Caidos 

Ahora, levanta ambos brazos y mantenlos rectos hacia los lados, luego suelta tus hombros 
y deja caer tus brazos flacidamente a los lados de tu cuerpo. Repite esto hasta que los 
brazos y los hombros se sientan completamente relajados. 


LOS BRAZOS 
*VIDEO 1.7 @ 1 7 The Arms 


La posición de los brazos para dirigir es muy importante. Si se sostienen incorrectamente, 
puedes experimentar tensión muscular y estrés, o puedes lucir incómodo y angular. Al 
levantar los brazos para dirigir, asegúrate de que tu espalda se sienta abierta y extendida a 
través de las escápulas y que tengas una sensación ligeramente elevada debajo de los 
codos. Si tocas tus dedos juntos con las palmas hacia arriba frente a tu ombligo, los brazos 
pueden crear un tipo de círculo desde tus hombros. 


Colocación Circular 

Una vez que estés cómodo con esta colocación circular de tus brazos, puedes mover tus 
brazos y manos a unos 10 a 12 pulgadas de distancia de tu cuerpo. Esta es una buena 
posición básica para dirigir. Mientras sostienes tus brazos allí, sintoniza la corriente de 
energía que fluye desde tu abdomen hasta tus manos. 
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Ahora, gira las manos para que las palmas estén mirando hacia el piso y sepáralas para 
que haya aproximadamente un pie de espacio entre ellas. Mantén esa posición como si tus 
manos estuvieran descansando suavemente sobre un teclado de piano frente a ti. Mantén 
una sensación redondeada en tus brazos y asegúrate de que tus hombros estén 
expandidos hacia afuera y no contengan tensión. 
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Espacio del Codo 

Mantener tus brazos ligeramente alejados de tu cuerpo mientras diriges es importante para 
inspirar un sonido abierto y liberado. Con tus manos descansando sobre las teclas de tu 
piano imaginario, experimenta apretando tus codos para tocar los lados de tu cuerpo. 
¿Sientes cómo la energía cambia y se tensa? Ahora, mueve tus codos hacia los lados 
nuevamente, creando un espacio debajo de tus brazos, y nota cómo se abre tu pecho y se 
ensanchan los hombros. Esta es la posición correcta. Intenta mover tus codos hacia 
adelante y hacia atrás nuevamente, moviendo los hombros mientras lo haces. Identifica la 
posición correcta con espacio entre tus codos y tus lados. Tus hombros deben estar 
relajados y tu caja torácica naturalmente expandida. 
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Acordeón: Empujar y Tirar 

Después de que te sientas cómodo con la colocación correcta de tus brazos y codos, finge 
que estás sosteniendo los lados de un pequeño acordeón frente a ti en tu cintura, 
ligeramente por encima de tu ombligo. A medida que separas tus manos para permitir el 
flujo de aire en el acordeón, siente la resistencia de los fuelles entre tus manos. Luego, 
lentamente, comprime el acordeón nuevamente, sintiendo todavía la resistencia del aire. 
Repite esto varias veces. Los brazos y los hombros siguen el movimiento de las manos. 
Deberías sentir resistencia entre tus manos, pero nunca tensión en tus brazos. 


Practica empujar y tirar de los fuelles de tu acordeón imaginario mientras respiras para 
expandir tus manos y brazos durante cuatro tiempos, y luego exhala durante cuatro tiempos 
mientras tus manos y brazos se contraen y se encuentran frente a tu cuerpo. Gradualmente 
extiende el número de tiempos para cada respiración. Tus manos nunca deben extenderse 
más de dos pies entre sí. Asegúrate de moverlas lentamente y de manera uniforme durante 
todo el ejercicio. 


Limpiar la Mesa 

Para desarrollar más control sobre los movimientos de tus brazos y manos, prueba este 
ejercicio. Extiende tu mano como si fueras a colocarla, con la palma hacia abajo, sobre una 
mesa. La mesa está a la altura de la cintura frente a ti. Ahora desliza tu mano suavemente 
sobre la parte superior de la mesa como si la estuvieras limpiando. Mueve tu mano de un 
lado a otro lentamente sobre la parte superior de tu mesa imaginaria. Tu brazo y hombro 
deben seguir el movimiento de la mano. Mantén el movimiento uniforme sin sacudidas ni 
paradas, y siempre siente esa conexión con la mesa. Ahora haz el mismo movimiento con la 
otra mano. 


Pulir la Mesa 

Ahora, en lugar de limpiar la mesa, mueve tu mano en un movimiento circular de pulido 
sobre la mesa imaginaria. Experimenta con círculos, tanto grandes como pequeños, en 
movimientos de sentido horario y antihorario. Imagina la sensación de tu mano al contactar 
con la parte superior de la mesa, particularmente la sensación en las puntas de tus dedos. 
Practica estos mismos movimientos con la otra mano. Dependiendo de si eres diestro o 
zurdo, una mano podría realizar estos movimientos más fácil y suavemente que la otra. 
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Dedica tiempo extra a practicar con tu mano más débil para desarrollar la memoria muscular 
y desarrollar ambas manos al mismo nivel. 


LAS MUÑECAS Y LOS DEDOS 
*VIDEO1.8 © 1 8 The Wrist and Fingers 


Los directores necesitan desarrollar una independencia de las muñecas y los dedos para 
realizar ciertas técnicas de dirección. Estos músculos más pequeños deben ser entrenados 
y ejercitados para evitar lesiones por movimientos repetitivos. El primer paso es aislar 
algunos de los movimientos que utilizarás y repetir estos movimientos para construir 
memoria muscular hasta que se sientan naturales y puedan hacerse sin esfuerzo. 


La Muñeca 

Cuando muevas la muñeca como director, nunca deberías "romper" o "dejar caer" la 
muñeca. Cuando nos referimos a la muñeca, en realidad estamos hablando del movimiento 
de la mano, no de la articulación real donde se une la mano al antebrazo. Tu articulación de 
muñeca real siempre debe mantenerse nivelada con tu antebrazo, y tu mano y dedos nunca 
deben estar más bajos que la articulación de la muñeca. Al dirigir, tu mano se moverá hacia 
arriba desde esa articulación y luego volverá a nivelarse con la articulación de la muñeca. 


Aprender a controlar el movimiento de la muñeca es un obstáculo para muchos directores. 
No querrás que tu gesto de dirección parezca bloqueado o rígido debido al bloqueo de tu 
muñeca, y debes evitar dirigir con un movimiento de muñeca que sea suelto y flojo. 
Encontrar el equilibrio adecuado del movimiento de la muñeca y desarrollar los músculos de 
la muñeca para moverse de manera correcta tomará tiempo y práctica. 


Moneda en la Mano 

Para desarrollar el control de la mano y evitar que tu muñeca sea demasiado flexible o floja, 
intenta equilibrar una moneda en la parte superior de tu mano mientras diriges. Mantén tu 
mano alineada con tu antebrazo sin doblarla en la articulación de la muñeca. Mueve la 
mano hacia adelante y hacia atrás de manera uniforme frente a ti, a la altura de tu cintura, y 
asegúrate de no dejar caer la moneda. Intenta lo mismo con la otra mano. 


Sacudidas de Muñeca 

El opuesto a la técnica de "moneda en la mano" son las "sacudidas de muñeca". Imagina 
que tu antebrazo y mano están apoyados sobre una mesa. Con el primer dedo y el pulgar 
ligeramente tocándose, dobla tu mano hacia arriba desde la muñeca y sacúdela 
rápidamente en el aire como si estuvieras intentando sacudir una gota de agua de tu primer 
dedo. Sacude hacia abajo y permite que la mano rebote hacia arriba. Mientras haces esto, 
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tus dedos no deben tocar realmente la mesa. Ahora intenta el mismo movimiento en el aire. 
Mientras sacudes, tu mano nunca debería moverse por debajo de tu antebrazo. El control 
de este gesto requiere el desarrollo de músculos específicos en tu brazo. Practica este 
ejercicio muchas veces con cada mano para fortalecer estos músculos. 


Toques de Muñeca y Dedos 

Para desarrollar el control del movimiento de tu muñeca, coloca tu mano sobre una mesa y 
levanta tu mano y dedos hacia arriba y fuera de la mesa doblando la muñeca hacia arriba. 
Mientras haces esto, asegúrate de que tu antebrazo permanezca firmemente sobre la mesa. 
Ahora, mueve la mano de regreso hacia la mesa y toca la mesa con las yemas de los 
dedos, manteniendo los dedos ligeramente curvados. Mientras haces esto, sentirás que los 
músculos se estiran en tu antebrazo y debajo del brazo. Continúa tocando hacia arriba y 
hacia abajo en un ritmo uniforme. Puedes querer practicar esto con un metrónomo y variar 
la velocidad del compás. Una vez que hayas dominado esto en una mesa real, intenta el 
mismo movimiento en el aire. Si tu mano se cansa, cambia y continúa con la otra mano 
hasta que los músculos de ambas manos y brazos se hayan desarrollado. 


Círculos de Muñeca 

Tu muñeca también puede moverse en una forma circular lateral. Coloca tu brazo en una 
mesa real y toca tu primer dedo y pulgar juntos. Mueve tu mano y muñeca como si 
estuvieras dibujando un círculo con un lápiz pequeño sostenido entre tu pulgar y primer 
dedo. Haz los círculos en movimiento de las agujas del reloj. Siente los músculos 
flexionándose en tu antebrazo. 


Levanta tu mano y brazo de la mesa y prueba el mismo movimiento en el aire. Controla este 
movimiento circular de la muñeca para que no se vuelva demasiado grande. Después de 
haber ejercitado completamente una mano, cambia a la otra mano y completa el ejercicio 
nuevamente. Encontrarás que esto es mucho más difícil de hacer con tu mano no 
dominante. Trabaja ambas manos hasta que este gesto se sienta cómodo y relajado. 


Tamborileo de Dedos 

Coloca tu antebrazo y muñeca sobre una mesa con un bolsillo de aire bajo la palma de tu 
mano y las yemas de los dedos tocando ligeramente la mesa. Ahora, uno a la vez, aísla 
cada dedo y muévelo hacia arriba y hacia abajo, golpeando suavemente la mesa. Los dos 
primeros dedos son los más importantes para desarrollar y de cierta manera los más fáciles 
de manipular, pero también pasa tiempo fortaleciendo los músculos conectados a los otros 
dedos. Sentirás que los músculos individuales se flexionan en tu brazo mientras aíslas el 
uso de cada dedo. Puedes intentar este mismo ejercicio en el aire una vez que lo hayas 
dominado en la mesa. Asegúrate de mantener tu brazo y mano quietos mientras mueves 
cada dedo hacia arriba y hacia abajo. 
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Contracciones de Dedos 

Ahora vamos a trabajar en aislar los movimientos de los dedos en las articulaciones. Coloca 
tu mano plana sobre una mesa, con los dedos relajados y ligeramente separados. Dobla los 
dedos en las primeras y segundas articulaciones y tira de las puntas de los dedos hacia la 
palma de la mano. Para hacer esto, tendrás que levantar ligeramente la mano de la mesa. 
Mantén esta posición durante unos segundos, luego extiende los dedos de nuevo para que 
descansen planos sobre la mesa. Repite este movimiento para desarrollar la independencia 
de estos músculos. También puedes practicar esto en el aire. 


Otra variación se puede hacer de la siguiente manera. Mientras mantienes tu palma 
nivelada con el piso, mueve tus dedos y pulgar para que cuelguen rectos hacia abajo desde 
la parte superior de tu mano. Los dedos pueden tocarse ligeramente. Contrae los dedos 
hacia arriba para que las articulaciones de los dedos estén dobladas completamente, 
manteniendo la primera articulación plana y alineada con la parte superior de la mano. 
Luego extiende los dedos nuevamente y repite este ejercicio con cada mano. 


LA CARA Y LOS OJOS 
*VIDEO1.9 © 1 9 The Face and Eyes 


Para comunicarte con tus músicos, tu rostro debe estar relajado, abierto e invitador cuando 
diriges. Tu cara debe reflejar la emoción de la música sin volverse confusa o insincera. 
Siempre querrás motivar a los músicos para que toquen lo mejor posible para ti. El exceso 
de tensión en los músculos faciales jugará en tu contra y podría confundir a tus músicos. 
Aquí tienes algunas formas de liberar la tensión de tu cara y tus ojos. 


Estiramiento Facial 

Desde tu posición facial normal, aprieta y tensa repentinamente todos los músculos de tu 
cara. Mantén esta posición durante unos cinco segundos. Luego relaja y deja que tu cara se 
relaje. Siente cómo la tensión se libera de los músculos de tu cara. Respira profundamente 
y repite este ejercicio varias veces. 
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Suelta la Mandíbula 

Muchas personas acumulan estrés en su boca y mandíbula. Para liberar esta tensión, 
intenta bajar la mandíbula hacia abajo y masajear suavemente la articulación en ambos 
lados de tu cara. Mueve tu mandíbula inferior ligeramente hacia la derecha y hacia la 
izquierda, manteniéndola hacia abajo y relajando los músculos. Deberías sentir una 
extensión y liberación de los músculos alrededor de tus ojos al mismo tiempo que la 
mandíbula se relaja. 


Posición de la Lengua 

Al levantar la mandíbula para que tu boca esté suavemente cerrada, presta atención a la 
posición de tu lengua en tu boca. Idealmente, la punta de tu lengua debería descansar 
suavemente contra la parte posterior de tus dientes frontales superiores. Esta posición de la 
lengua ayuda a mantener relajados los músculos de tu cara. 


Boca y Labios 

Algunos directores estudian una partitura mientras cantan o mueven los labios al compás de 
la música. Este tipo de práctica puede resultar en el mal hábito de mover constantemente la 
boca durante los ensayos y conciertos. Si tienes este problema, intenta practicar mientras 
sostienes un lápiz ligeramente entre tus labios, o experimenta chupando un caramelo duro 
mientras estudias. Esto mantiene los labios ligeramente separados de manera relajada y 
restringirá el movimiento de tu boca y labios hasta que los hayas reentrenado para no 
moverse mientras diriges. 


Parpadeo de Ojos 

Muchos de nosotros sentimos tensión y estrés en los músculos de nuestra cabeza, sobre y 
detrás de los ojos. El parpadeo de ojos puede ser muy efectivo para relajar los músculos en 
la frente. Cierra tus ojos firmemente y mantén esa posición durante unos segundos antes de 
soltar. Haz esto varias veces. Pruébalo la próxima vez que sientas tensión en tus ojos y 
frente. Debería ayudar a liberar algo de tu tensión. 


Ojos Sonrientes 

Como una extensión del parpadeo de ojos, intenta sonreír y levantar los músculos de las 
mejillas justo debajo de los ojos para que tus ojos se sientan un poco entrecerrados pero 
aún abiertos. Este gesto suaviza los ojos y te ayuda a evitar la mirada de "ojos de bicho" 
que a veces desarrollan los directores. Mientras practicas esto, asegúrate de que las cejas 
estén hacia abajo y no tensas hacia arriba. Experimenta levantando y bajando estos 
músculos de las mejillas hasta que esta posición facial elevada sea natural para ti. 


Campo de Visión 

La manera en que miras a los músicos es muy importante. Mientras diriges a tu grupo, 
quieres que crean que los estás viendo a todos al mismo tiempo. Para lograr esto, practica 
enfocar tus ojos recto hacia adelante y luego ampliar tu visión periférica, primero hacia un 
lado y luego hacia el otro. Mientras practicas esto, mantén tu cara mirando hacia adelante; 
no la muevas hacia ningún lado. Desde tu punto fijo, intenta ver 180 grados a tu alrededor. 
Mientras observas al conjunto, tus ojos no deben estar enfocados en los músicos 
individuales; más bien, deberías abarcar todo el grupo. Elige un punto en la pared 
aproximadamente a cinco pies del suelo. Escanea con tus ojos a esa altura, de un lado a 
otro en la habitación sin mover la cabeza. Asegúrate de poder incluir a todos en tu mirada. 
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Cuando sea posible, debes dirigir tu atención a la última fila o los últimos atriles. Estos 
músicos tendrán más dificultades para verte y conectar contigo. Si te enfocas en los que 
están más lejos, también podrás incluir a todos los que están delante de ellos en tu campo 
de visión. 


Ahora, mientras sigues enfocándote hacia los atriles traseros, practica girar ligeramente la 
cabeza de lado a lado para mirar más directamente a tu conjunto imaginario. Este tipo de 
contacto visual se utilizará para señales y secciones solistas que requieran más atención 
individual del director. Siéntete cómodo girando la cabeza hacia ambos lados y luego 
experimenta girando tanto la cabeza como los hombros juntos hacia un lado mientras 
escaneas el área. Mientras tanto, tus pies, piernas y caderas deben mantenerse firmemente 
plantados en tu posición estándar de dirección con el peso equilibrado en ambas piernas. 


Si estás trabajando con un coro o un conjunto que está en elevadores, es posible que 
sientas la tentación de inclinar un poco la cabeza hacia arriba para ver al grupo completo 
debido a la altura de los elevadores. Ten cuidado de no crear tensión al inclinar la barbilla y 
el cuello hacia arriba. Es mejor mantener la cabeza nivelada con la barbilla hacia abajo y 
mirar hacia arriba al conjunto solo con los ojos que poner la cabeza en una posición que 
cree tensión. Cualquier tensión en tu cuerpo siempre se reflejará en el sonido de los 
intérpretes. 


Contacto Visual 

Utilizar el contacto visual con tu conjunto es muy importante para la calidad de la 
interpretación y para desarrollar un vínculo con los miembros de tu grupo. Asegúrate de 
conocer tan bien la música que puedas mantener la cabeza fuera de la partitura. Si es 
posible, intenta memorizar secciones extensas de la música para conectarte mejor con los 
músicos. Practica pasar las páginas sin mirar hacia abajo, o prueba poner pestañas en tu 
partitura para que puedas pasar un grupo de páginas todas a la vez. De esta manera, 
puedes tener la música abierta en las secciones más difíciles y cambiar de una sección a 
otra con facilidad. 


PRESENCIA GENERAL 


Como puedes ver en las secciones anteriores, es muy importante liberar toda la tensión y el 
estrés corporal antes de asumir la posición de dirigir un conjunto musical. Si tu cuerpo está 
libre de tensión, puedes sintonizar tu energía central y comunicar esta energía de manera 
más clara al grupo. 


Practica sentarte o pararte en silencio con la espalda recta y los hombros hacia atrás y 
relajados. Concéntrate en respirar profundamente, inhalando y exhalando. Ahora imagínate 
rodeado por un círculo de energía intensa. Siente cómo chisporrotea, crepita y vibra. Al 
principio, es posible que solo puedas percibir esta energía en un área de uno o dos pies a tu 
alrededor. Con la práctica, sin embargo, puedes ampliar y agrandar este círculo. Quieres 
que este campo de energía sea lo suficientemente grande como para abarcar todo tu 
conjunto. Idealmente, también necesitas crearlo lo suficientemente grande como para 
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expandirse hacia el público que está detrás de ti cuando diriges. Si puedes crear el entorno 
energético adecuado, la conexión que tienes con el conjunto y el público será extraordinaria. 


Algunas personas asocian esta energía con una luz blanca que entra en tu cuerpo a través 
de la parte superior de tu cabeza, creando esa sensación de hormigueo de la que hablamos 
antes. Otros la vinculan con una sensación cálida y empoderadora que se extiende hacia 
afuera. Para lograrlo, necesitas una relajación total del cuerpo, junto con una aguda 
conciencia en la mente. 


Relajado y Centrado 

Con frecuencia, como directores, nuestras mentes están tan llenas de las especificidades 
técnicas de la partitura que pasamos por alto la importancia de estar relajados y centrados. 
Debemos poder elevarnos fuera del "micro" y ver todo desde un punto de vista mucho más 
global. Debemos conocer tan bien la obra que nunca tengamos que pensar en ella. En 
cambio, simplemente estamos en la música. Somos la música y la música fluye libremente a 
través de nosotros hacia ese campo de energía que nos conecta tanto con los músicos 
como con los oyentes. 


Esta energía no puede fluir si hay tensión en nuestros cuerpos o estrés en nuestras mentes. 
Por lo tanto, es importante dedicar tiempo cada día a hacer los ejercicios enumerados en 
este capítulo para liberar y prevenir la tensión, y para estar más en contacto con nuestra 
energía personal. El próximo capítulo explora cómo puedes comunicar energía a través de 
la dirección, tamaño, peso y velocidad de tus gestos. 


NOTAS 

Muchos de los ejemplos de ejercicios en este capítulo se derivaron del trabajo de Joseph 
Gifford*4, quien incorporó conceptos de Alexander, Trager, técnica Feldenkrais, Yoga y 
Pilates. 


Referencias 

*4 Bailarin, coreografo coach de movimiento 
https://dance.washington.edu/people/joseph-gifford 
© Volume 4: Joseph Gifford: The Pursued 
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CAPÍTULO 2 


MOVIMIENTOS Y GESTOS 


Como director de orquesta, debes comunicar todos tus conceptos musicales a los músicos 
a través de gestos. Limitarte únicamente a los diagramas y patrones de dirección estándar 
disminuiría enormemente tu capacidad para crear interpretaciones musicales emocionantes. 
Por lo tanto, necesitas una amplia variedad de gestos de los cuales disponer, y el 
conocimiento para entender cuál gesto es el más adecuado para transmitir el tipo de sonido 
o idea musical que deseas evocar. 


Los gestos de dirección pueden dividirse en categorías básicas. Cada gesto tiene dirección, 
tamaño, peso y velocidad. Estos movimientos varían entre sí en la acción física e involucran 
diferentes tipos de movimientos musculares. Tus músculos deben estar aislados, 
entrenados individualmente y fortalecidos para que cada gesto se vuelva natural. Este 
entrenamiento es importante para que no lastimes o pongas estrés en tus músculos al 
utilizar movimientos contraproducentes que generen tensión. Muchos directores han 
arruinado sus carreras debido a problemas de espalda u hombros, o tendinitis en la muñeca 
o los dedos. 


DIRECCIÓN 
*VIDEO 2.1 62 1 Direction 


Los movimientos que utilizarás como director de orquesta pueden agruparse según la 
dirección en la que la mano o el brazo se mueven frente a tu cuerpo. Cada movimiento 
contiene un punto de impacto, para iniciar o clarificar el sonido, y un punto de liberación. 


Movimiento Vertical 

Cuando dirigimos, creamos movimientos en el plano vertical que van hacia abajo o hacia 
arriba frente a nuestro cuerpo. Este movimiento se utiliza para el tiempo fuerte (downbeat) y 
el tiempo débil (upbeat). Este movimiento vertical es el más fácil de realizar y el mejor punto 
de partida para familiarizarse con tus gestos. 


Movimiento Horizontal 

En el plano horizontal, los gestos se mueven de un lado a otro. Los patrones de dirección 
que utilizan movimientos horizontales cruzan el cuerpo. Este movimiento es similar a limpiar 
una mesa. Los movimientos horizontales de dirección tienden a estar en un plano plano 
frente a ti. Los gestos horizontales amplios ayudan a clarificar las diferencias entre el tiempo 
fuerte (downbeat) y los otros tiempos en el patrón. 
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Movimientos Hacia Afuera y Hacia Adentro 

Los directores también utilizan movimientos en los que las manos se mueven hacia afuera 
desde su cuerpo hacia los músicos, creando una sensación expansiva. El movimiento 
opuesto, que es efectivo para pasajes más íntimos, implica llevar las manos y los brazos 
más cerca de su cuerpo. 


MOVIMIENTOS CIRCULARES 
Arcos 
Diferentes tipos de movimientos circulares, o arcos, pueden ser utilizados para conectar los 


tiempos entre sí. Puedes utilizar tanto arcos en forma de cúpula como arcos en forma de 
cuenco para comunicarte con tu conjunto. 


AN Nr 


arco domo arco cuenco 


Cuando se colocan en ángulo, estos arcos son similares a delinear los bordes de un árbol 
de Navidad infantil. Este gesto se usa a menudo para mostrar subdivisiones dentro de los 
tiempos verticales. Dependiendo de la velocidad y la colocación, el impacto de cada tiempo 
puede ocurrir al final del gesto del arco o, con más frecuencia, en el medio del arco, como 


un péndulo que oscila. 
O k 
S NS 


pulsación al final del arco pulsación a la mitad del arco 
Círculos 


Los movimientos circulares y ovalados son muy efectivos para comunicar una sensación 
continua de línea musical. El movimiento circular en la dirección suele realizarse en sentido 
horario. Observa que el impacto no ocurre en la parte inferior del círculo, como se podría 
esperar, sino que se retrasa ligeramente, con el impacto del tiempo ocurriendo donde 
estaría el número siete en un reloj. 
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TAMAÑO 


El tamaño del tiempo en la dirección es importante. El tamaño está controlado por los 
diversos músculos y articulaciones utilizados para cada gesto. Cuando diriges un patrón de 
tiempos pequeños, es posible que solo utilices los dedos. A medida que el patrón se 
agranda, el gesto cambia, y comenzarás a dirigir con la mano, doblándola ligeramente 
desde la articulación donde la mano se une a la muñeca. Para un tiempo de tamaño medio, 
desplazarás el movimiento de la mano al antebrazo, doblando el brazo en el codo. Cuando 
diriges con el antebrazo, la muñeca debe permanecer inmóvil y no doblarse. Para un tiempo 
de tamaño más grande, utilizarás todo el brazo desde la articulación del hombro. Tu 
antebrazo y muñeca se moverán con todo el brazo, no de manera separada. 


Practica aislando estas diferentes partes de tu brazo para que puedas dirigir patrones de 
tiempos de diferentes tamaños. Recuerda que la conexión con el conjunto siempre 
comienza desde la punta de la batuta, o la punta de los dedos, si no estás usando una 
batuta. La muñeca, el antebrazo o el brazo completo controlan el movimiento específico de 
la punta de la batuta. 

*VIDEO 2.2 © 2 2 Size 


Movimiento muy pequeño: dedos 
Movimiento pequeño: mano/muñeca 


Movimiento grande: brazo completo/hombro 


PESO Y RESISTENCIA 


Al dirigir, cada uno de tus gestos debe transmitir una sensación de peso o resistencia 
imaginaria. La forma más sencilla de pensar en esto es recordar cómo se sienten tus brazos 
cuando los mueves en una piscina. No pueden moverse tan rápido en el agua como lo 
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hacen en el aire. El peso del agua presiona contra tus brazos y crea resistencia. Debes ser 
capaz de crear la misma sensación de resistencia o peso al dirigir en el aire. 
A continuación, se presentan algunos ejemplos de cómo comunicar peso y resistencia. 
Observa que el peso tiende a estar relacionado con un movimiento ascendente, como si 
estuvieras levantando algo, mientras que la resistencia tiende a estar relacionada con un 
movimiento de lado a lado, o de adelante hacia atrás, donde estás empujando o tirando 
contra algo. Experimenta con estos diferentes movimientos y niveles de resistencia. 
*VIDEO 2.3 © 2 3 Weight and Resistance 


Levantando una pluma: peso ligero 
Levantando una lata de comida: peso medio 
Levantando una roca pesada: peso pesado 
Tirando de un caramelo butter toffee: resistencia ligera 
Moviendo tu mano en el agua: resistencia media 
Empujando contra una pared de ladrillos: resistencia pesada 
VELOCIDAD 


La velocidad de un gesto también es un factor en la dirección. Tenemos tiempos que varían 
desde muy lentos, lentos, medios, rápidos y muy rápidos, dependiendo del tempo de la 
pieza. Al aislar el concepto de velocidad, es útil ajustar un metrónomo a un tempo muy lento 
y marcar el tiempo mientras aumentas gradualmente el tempo. A medida que lo haces, 
asegúrate de que el tamaño del tiempo se mantenga exactamente igual. Si el tamaño es el 
mismo, pero el tempo es más rápido, la velocidad de cada tiempo debe aumentar. De esta 
manera, puedes experimentar el aumento de velocidad en el tiempo. Puede que te resulte 
más difícil mantener un movimiento uniforme en un tiempo lento en comparación con dirigir 
rápidamente. Trabaja en fortalecer los músculos que controlan los tiempos lentos para que 
puedas realizar estos gestos suavemente sin temblores ni movimientos innecesarios. 
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ENERGÍA 


Además de comprender la dirección, el tamaño, el peso y la velocidad del tiempo, también 
debemos tener en cuenta el nivel de energía de cada gesto y el impacto específico, o 
momento de contacto y liberación. Estos factores crean el carácter y la claridad de cada 
tiempo. Hay momentos en los que un tiempo claro y acentuado es vitalmente importante, y 
hay momentos en los que un tiempo fluido y conectado es esencial. Poder alternar 
instantáneamente entre ambos es necesario para desarrollar una técnica de dirección 
efectiva. 

La energía define la forma en que un gesto se comunica a un grupo de músicos. Cada 
movimiento contiene una energía inherente. Cuando levantas algo, hay energía que se aleja 
del punto de contacto a medida que lo levantas. Cuando golpeas una pelota con un bate, 
hay energía hacia el punto de contacto. Comprender la diferencia entre la energía hacia el 
tiempo y la energía lejos del tiempo puede ayudarte a comunicarte mejor como director. El 
tipo de energía utilizada a menudo define el tipo de impacto y liberación para ese gesto 
específico. Cada gesto creará un sonido o ataque musical único en el conjunto. 


Energía Activa 

Cualquier energía que se mueva hacia algo o alejada de algo es una energía activa. Este 
tipo de energía casi se siente viva en nuestras manos. Si frotas tus manos entre sí y luego 
las separas con las palmas enfrentadas, el hormigueo que sientes entre ellas es una 
sensación de energía. Quieres crear esa misma conexión de energía entre cada uno de tus 
movimientos de dirección. 

Puedes transferir esta energía de un tiempo al otro con una ligera liberación de la energía 
después de cada punto de impacto. La energía se comunica a través de una combinación 
de mostrar peso, resistencia y velocidad. 

Cuando diriges música lenta y sostenida, habrá una energía continua entre los tiempos, sin 
liberación de esta energía. Esto es difícil de mostrar porque debes comunicar el tiempo real 
sin detener el movimiento o la energía. Este tipo de energía se utiliza para notas completas 
sostenidas o para pasajes legato lentos. 

Algunos movimientos están precedidos naturalmente por un gesto de respiración o 
preparatorio (prep). Un tiempo de preparación contiene una energía activa y es uno de los 
gestos más importantes para dominar en la dirección. Cada vez que inicies tu conjunto, 
necesitarás mostrar un tiempo preparatorio. Este tiempo de preparación siempre tendrá 
energía que se mueve hacia el tiempo, y es un gesto esencial para comenzar el conjunto de 
manera conjunta. La respiración que acompaña al tiempo preparatorio debe darse 
exactamente en el mismo tempo que deseas que toque el conjunto. Practicar gestos que 
tengan un movimiento preparatorio natural te ayudará a comprender cuán básico es este 
movimiento y cómo el gesto preparatorio conduce directamente al punto de contacto del 
tiempo inicial. 


Energía Pasiva 

La dirección también utiliza gestos que no tienen una energía activa real, sino que son 
pasivos por naturaleza. Los gestos de energía pasiva se utilizan cuando no ocurre nada en 
la música. Este gesto no es flácido ni inmóvil; más bien, los movimientos son claros, pero se 
muestran sin ninguna sensación de peso o resistencia. Un ejemplo podría ser la forma en 
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que colocas tu mano sobre una mesa. Realmente no hay energía en el movimiento; 
simplemente pones la mano abajo. Este tipo de gesto se utiliza para mostrar un tiempo 
muerto o un tiempo en silencio. 

Los gestos de energía pasiva pueden ser rápidos o lentos, dependiendo de la música, pero 
este gesto nunca debe transmitir ninguna emoción o carácter. Hacerlo confundiría a los 
músicos frente a ti y podría hacer que entren en el momento equivocado. Como estamos 
tan acostumbrados a enviar constantemente energía activa a nuestro conjunto, es difícil 
dominar estos gestos muertos de energía pasiva. Ser capaz de dirigir tiempos pasivos con 
claridad es crucial para dirigir silencios, fermatas y recitativos. 


Energía Grupal 

Además de los gestos de energía activa y pasiva, existe una energía grupal general que se 
intercambia constantemente entre tú y las personas a tu alrededor. Piensa nuevamente en 
el hormigueo en la parte superior de tu cabeza mencionado anteriormente en el libro y 
practica transfiriendo esta energía al grupo de músicos que tienes frente a ti. Mantener la 
calma y respirar profundamente mientras diriges te ayudará a aumentar este nivel de 
energía. En una situación de concierto, también debes enviar esta energía al público que 
está detrás de ti. 


IMPACTO Y LIBERACIÓN 
*VIDEO 2.4 @ 2 4 Impact and Release 


Tiempos Preparatorios 

El tiempo preparatorio es un movimiento que ocurre antes del gesto que muestra el impacto. 
Este movimiento es necesario para preparar el tipo deseado de ataque musical y para 
comunicar el volumen y la calidad del sonido que quieres. Es similar al movimiento de echar 
el brazo hacia atrás con una raqueta de tenis antes de golpear la pelota. Muchos de 
nuestros movimientos en la vida diaria están precedidos por algún tipo de gesto 
preparatorio. Para botar una pelota, primero levantas la mano. Antes de poder cantar, debes 
tomar aire. Comprender cómo el gesto preparatorio establece la calidad, articulación y 
velocidad de la música es fundamental para convertirse en un buen director. 


El Ictus 

El punto exacto de impacto del tiempo se llama ictus. El ictus es un movimiento agudo que 
se produce mediante el movimiento de los dedos o de la mano/muñeca. Puedes 
experimentar más claramente la sensación de conectar con el ictus si imaginas que tienes 
una gota de agua en la punta de la batuta, y luego sacudes la mano para quitar el agua. Ese 
movimiento crea el ictus, o el punto de impacto del tiempo en la punta de la batuta. 

El ictus se utiliza en pasajes staccato y marcato, y en pasajes con ritmos intrincados. A 
veces, este ictus es un golpe agudo para una entrada rápida, fuerte y acentuada. Otras 
veces, es un gesto suave de presión sin un "clic" o movimiento agudo. Comprender que 
existen diferentes tipos de ictus te puede brindar mucha más variedad y control sobre el 
sonido de tu conjunto. 
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El Rebote 

Después del ictus, hay un movimiento de alejamiento del punto de impacto que libera el 
sonido. A esto lo llamamos rebote. El concepto es similar a rebotar en un trampolín; 
empujas hacia abajo y el trampolín te impulsa hacia arriba en el aire. Otro ejemplo sería el 
rebote de una pelota de baloncesto; la pelota golpea el suelo y luego rebota. En general, el 
golpe de rebote no debe subir tan alto como el golpe original. La excepción a esto sería 
cuando estás marcando patrones de un solo tiempo por compás, donde el rebote tendría 
que regresar al punto de inicio original. 


Impacto Suave 

Para secciones legato, no debes utilizar un tiempo con un ictus agudo. En su lugar, 
utilizarias un movimiento con un impacto suave, similar al contacto de una pelota con una 
raqueta de tenis al golpearla, o la trayectoria de un péndulo. Este tipo de movimiento no se 
detiene. Eres consciente del momento de impacto, pero el movimiento general se desplaza 
suavemente a través del tiempo y continúa. Este tipo de gesto incluye un movimiento de 
seguimiento en lugar de un rebote; la mano, antebrazo o brazo continúa moviéndose en la 
misma trayectoria después de pasar por el punto del tiempo. La energía se desplaza hacia 
el punto del tiempo y luego se libera después del impacto imaginario. 


Tiempos Muertos 

También existen gestos que se llaman tiempos muertos o detenidos. Este tipo de 
movimiento no tiene impacto, rebote ni seguimiento. La mano simplemente se mueve al 
punto del tiempo sin energía, se detiene, y luego, después de un momento, se mueve al 
siguiente tiempo y se detiene nuevamente. Esta es una técnica muy importante de dominar 
para dirigir secciones musicales de silencios o recitativos. 


Patrones Básicos de Dirección 

Con el tiempo, se han establecido ciertos patrones de movimiento de la mano para 
comunicar al conjunto los tiempos específicos dentro de cada compás. Cada miembro del 
conjunto observa la posición de tu mano frente a tu cuerpo para determinar en qué parte del 
compás te encuentras. De esta manera, el conjunto puede tocar de manera sincronizada. 
En el Capítulo 3, profundizaremos en los distintos tipos de patrones de dirección, pero para 
empezar, aquí tienes algunos diagramas básicos para dirigir en compases de 1, 2, 3 y 4 
tiempos. 
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GESTOS QUE YA CONOCES 


Ahora que hemos cubierto los parámetros básicos de los movimientos de dirección, veamos 
si podemos comprender, aislar y practicar una variedad de gestos para entrenar nuestra 
memoria muscular y permitirnos comprender mejor la función y relación de los movimientos 
de los dedos, mano, muñeca, antebrazo, codo, brazo completo y hombro. Para hacer esto, 
utilizaremos movimientos y gestos que ya conoces bien y que has realizado en algún 
momento de tu vida. 

Cada conjunto de ejemplos se centrará en un movimiento específico, comenzando con la 
forma más pequeña de realizar el gesto y luego progresando a la forma más grande del 
gesto. De esta manera, podrás separar y desarrollar el uso de la flexibilidad de los dedos, el 
movimiento de la mano/muñeca, el movimiento del antebrazo y el movimiento completo del 
brazo/hombro. 

Al mismo tiempo, cada ejemplo también te obligara a aumentar gradualmente tu 
comprensión del peso y la resistencia. Mostrar peso y resistencia a través de tus gestos es 
esencial para comunicar la calidad del tono y la textura musical a tus músicos. Querrás 
practicar hasta que seas capaz de comunicar diferencias sutiles de peso y resistencia de 
manera clara y con facilidad. 

Comenzamos agrupando los gestos según su dirección básica: hacia abajo y hacia arriba, 
de lado a lado, y hacia afuera y hacia adentro. Mientras practicas estos movimientos, 
incluso si eres zurdo, usa tu mano derecha, tal como lo harías si estuvieras dirigiendo un 
conjunto. Repite cada gesto hasta que tu mano realice el movimiento suavemente sin 
tensión. Concéntrate en cómo se mueven y reaccionan tus músculos, y no simplemente 
imites los ejercicios de manera automática. Quieres usar la repetición de estos gestos como 
un medio para entrenar los músculos de tu brazo y mano, y también para agudizar tu mente 
para que el gesto se convierta en algo natural. 


EL GESTO DESCENDENTE 


El gesto descendente es un excelente punto de partida para entrenar tus músculos y es el 
más fácil de entender. Usamos el gesto descendente para todo tipo de tareas cotidianas. A 
veces, el movimiento tiene un peso asociado, como cuando bajas una persiana. Otras 
veces, el peso podría ser solo el peso real de tu mano o brazo. Algunos de tus gestos 
descendentes se detendrán naturalmente en su punto de contacto, como al colocar una 
mano sobre una mesa. Otros gestos descendentes se conectarán por un instante con el 
punto de contacto y luego liberarán ese contacto de manera natural, como al levantar la 
mano de una estufa caliente. 
Experimenta con los siguientes gestos descendentes. Están agrupados para que puedas 
separar los componentes importantes de tamaño, peso, contacto y liberación. Practica estos 
movimientos hasta que comprendas las sutiles diferencias musculares entre ellos. 
Realízalos primero en el orden en que están escritos, y luego alterna entre ellos. 
Concéntrate en los diferentes tipos de resistencia, el punto de contacto y las diversas 
liberaciones de energía que están involucradas en estos movimientos descendentes. 
*VIDEO 2.5 © 2 5 The Downward Gesture 
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Movimiento descendente—Contacto—Luego liberación 


Escribir en una computadora: dedos 

Tocar a alguien en el hombro: mano/muñeca 
Botar una pelota de baloncesto: antebrazo 
Botar una pelota de baloncesto muy alto: brazo completo 


Movimiento descendente—Contacto—Luego detenerse 


Apagar un interruptor de luz: dedos 

Tocar y mantener una nota en el piano: mano/muñeca 
Colocar tu mano sobre la cabeza de un bebé: antebrazo 
Dibujar una línea descendente en una pizarra: brazo completo 


Movimiento descendente con resistencia—Contacto—Luego detenerse 


Deslizar hacia abajo un regulador de intensidad: dedos 

Cerrar un juguete tipo "Jack-in-the-Box": *1 mano/muñeca 
Bajar una persiana: antebrazo 
Pintar una cerca con un trazo descendente: brazo completo 


EL GESTO ASCENDENTE 


El gesto ascendente es, por supuesto, un movimiento que va principalmente hacia arriba. A 
veces, este gesto es precedido por un pequeño gesto descendente pasivo para colocarte en 
la posición correcta para el movimiento ascendente, pero el enfoque principal sigue siendo 
el gesto ascendente. Con este movimiento, la energía se mueve hacia arriba, y la energía 
ocurre después y lejos del punto de contacto real. El gesto ascendente se asocia a menudo 
con la idea de levantar algo. Este levantamiento hacia arriba está relacionado con diferentes 
niveles de peso y energía. Dependiendo de lo que estés levantando, el peso y la resistencia 
asociados con los gestos ascendentes de este tipo variarán considerablemente. 


VIDEO 2.6 © 2 6 The Upward Gesture 
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Contacto—peso—movimiento ascendente—detenerse 


Recoger migas de la mesa: dedos 

Recoger un guisante: mano/muñeca 
Levantar tu taza de café: antebrazo 
Levantar una piedra pesada con una mano: brazo completo 


Experimentando con el Peso 
Es esencial que desarrolles la capacidad de transmitir de manera convincente una variedad 
de sensaciones de peso a través de gestos similares. A menudo, el gesto seguirá siendo del 
mismo tamaño y con las mismas características básicas, pero la sensación transmitida de 
peso o resistencia cambiará. Experimenta con los ejemplos a continuación y observa si eres 
capaz de mostrar la diferencia entre los pesos de los objetos enumerados. Esfuérzate por 
mostrar físicamente la diferencia en estos movimientos, aunque no estés levantando el 
objeto real. Presta atención a tus músculos y evalúa qué cambios necesitas hacer para 
transmitir esta sensación de peso. Revisa en un espejo para ver si tienes éxito, o pide a un 
amigo que observe y adivine lo que estás levantando. 
Si tienes dificultades, intenta levantar los objetos reales hasta que te acostumbres al peso 
real involucrado con cada uno, luego intenta el gesto nuevamente solo con tu mano. 
Cuando hayas dominado estos ejercicios, sé creativo e intenta algunos nuevos por tu 
cuenta. 

*VIDEO 2.7 @ 2 7 Weight 


Una Mano 

Arrancar un cabello: dedos 

Deslizar un regulador de intensidad hacia arriba: dedos 

Agarrar un salero: mano/muñeca 

Agarrar una lata de comida: mano/muñeca 

Levantar una toalla seca: antebrazo 

Levantar una toalla mojada: antebrazo o brazo completo 

Levantar una mochila vacía: antebrazo 

Levantar una mochila llena: antebrazo o brazo completo 
Dos Manos 


A veces, al dirigir, puedes optar por usar las dos manos juntas para transmitir un cierto 
estado de ánimo o sentimiento, o para lograr un sonido más grande y completo. Esto 
implica mostrar una variedad de peso y resistencia en tu gesto para comunicar diferentes 
tipos de calidad de sonido. Cuando uses dos manos de esta manera, tus manos se 
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espejarán entre sí y la energía se enfocará en el objeto imaginario o punto de contacto entre 
tus dos manos. Mientras practicas estos movimientos, intenta imaginar la diferencia en el 
sonido que cada gesto evocaría. 


Levantar un florero vacío: antebrazos 
Levantar un florero lleno: antebrazos 
Levantar un balón de voleibol: antebrazos 
Levantar una bola de boliche: antebrazos 
Levantar una pila de ropa: brazos completos 
Levantar una piedra grande y pesada: brazos completos 


Impulsado Desde Abajo 

Hay situaciones en las que no estás levantando cosas con las manos, sino más bien 
sintiendo que tus manos se elevan naturalmente desde abajo, casi sin esfuerzo. Este 
movimiento ocurre de manera lenta y uniforme. Es un gesto útil para dominar, ya que 
permite transmitir una flotabilidad natural al sonido. Aquí tienes algunos ejemplos para 
practicar con una o ambas manos: 

Imagina que tus manos están sobre una rejilla de ventilación y el aire caliente las empuja 
suavemente hacia arriba. 

Descansa tu mano sobre un globo de helio; siente cómo se eleva por debajo y levanta tu 
mano. Coloca ambas manos sobre un ascensor imaginario y siente cómo eleva tus manos 
hacia arriba. 


GESTOS LATERALES 


Los gestos que se mueven de lado a lado horizontalmente son los más utilizados en la 
dirección. Es dentro de estos amplios gestos horizontales que puedes transmitir la variedad 
de carácter y estilo que es tan importante para dar vida a una pieza musical. Para lograr 
esto, necesitas dominar el movimiento suave en ambas direcciones, de derecha a izquierda 
y de izquierda a derecha. También necesitas perfeccionar la capacidad de cambiar de 
dirección sin un tirón o vacilación en el movimiento, similar a cómo los violinistas cambian la 
dirección del brazo del arco. 

Cuando usas gestos horizontales, estarás trabajando principalmente con lo que yo llamo el 
plano plano, directamente frente a tu cuerpo. Me refiero a este plano plano como la "mesa 
de sonido" y se convierte en el punto donde te conectas con el sonido del conjunto. Los 
gestos que practiques en este plano plano se moverán de lado a lado sobre esta mesa 
imaginaria. 

También hay otra ubicación para los gestos horizontales llamada el plano de pared. Está 
ubicado frente a tu cuerpo como una pizarra imaginaria. Aunque es menos común, los 
gestos y movimientos pueden desplazarse de un lado a otro a través de este plano de pared 
frente a tu cuerpo, como si estuvieras escribiendo en una pizarra. Aquí hay algunos gestos 
laterales para practicar en el plano plano y el plano de pared. Una vez más, enfócate en los 
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músculos individuales que estás utilizando para cada movimiento. Tus movimientos deben 
ser uniformes, y debes perfeccionar el cambio de dirección de manera suave, sin detenerse 
ni hacer un golpe. Tu atención y energía deben estar siempre conectadas al objeto 


imaginario frente a ti. 


Movimiento lateral—plano horizontal 


Sacudir el polvo de algo muy pequeño: 
Limpiar las teclas blancas del piano: 
Barrer una mesa con un cepillo pequeño: 


Pasar la mano por el capó de un coche: 
Movimiento lateral—plano de pared horizontal 


Mover el dedo de lado a lado: 
Decir adiós con la mano: 
Mover la mano y el brazo como un limpiaparabrisas: 


Borrar la pizarra: 


Movimiento lateral—con peso/resistencia—plano horizontal 


Limpiar una mancha de la mesa con el dedo: 
Untar mantequilla en pan: 
Planchar ropa: 


Arrastrar una toalla mojada a través de una piscina: 


Movimiento lateral—con peso/resistencia—plano de pared 


Pasar las páginas de un muestrario con el dedo: 
Abrir una cortina: 
Abrir una puerta corrediza de un armario: 


Abrir una puerta corredera de vidrio: 


*VIDEO 2.8 © 2 8 Sideways Gestures 


dedos 
mano/mufieca 
antebrazo 


brazo completo 


dedos 
mano/mufieca 
antebrazo 


brazo completo 


dedo 
mano/muñeca 
antebrazo 


brazo completo 


dedos 
mano/muñeca 
antebrazo 


brazo completo 
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Liberación del Gesto 

La forma en que se libera un gesto también es muy importante. La mayoría de los ejemplos 
anteriores involucraban el movimiento de vuelta, donde te esfuerzas por conectar 
suavemente cada uno de los gestos laterales. Sin embargo, hay momentos en los que 
querrás que el gesto vaya en una sola dirección, seguido de un levantamiento o liberación 
del sonido. Aún puedes moverte en ambas direcciones, pero el gesto general no está 
conectado; en su lugar, el contacto se libera cada vez y se vuelve a establecer con el 
siguiente golpe. Intenta estos ejercicios en ambas direcciones: de derecha a izquierda y 
luego de izquierda a derecha. 


Movimiento lateral —liberación—plano horizontal 


Acariciar un ratón: dedos 

Acariciar un gato: mano/muñeca 
Acariciar una cabra: antebrazo 
Cepillar un caballo con movimientos largos: brazo completo 


Movimientos Opuestos 

También es importante practicar movimientos laterales usando ambas manos, donde 
nuestras manos se mueven en direcciones opuestas, hacia ambos lados de nuestro cuerpo. 
Este gesto se utiliza para mostrar cómo se sostienen las notas largas, y requiere la 
habilidad de moverse lentamente con energía sostenida y extendida. Los diferentes 
tamaños y resistencias del gesto se pueden correlacionar con el volumen e intensidad del 
sonido que deseas que los intérpretes produzcan. 


Movimiento lateral en direcciones opuestas—con peso/resistencia—plano horizontal 
(ambas manos) 


Separar una etiqueta adhesiva del papel: dedos 

Estirar un trozo de caramelo: manos/muñecas 
Estirar una banda elástica grande: antebrazos 

Tener un tira y afloja contigo mismo: brazos completos 


MOVIMIENTOS HACIA AFUERA 


Una posición alternativa en la dirección se logra moviendo los brazos desde su posición 
regular hacia adelante y fuera del cuerpo. Este movimiento de alejarse del cuerpo puede 
crear una sensación de amplitud que comunica de manera diferente a tus músicos. 

Al realizar movimientos hacia afuera, la posición de la mano y el brazo puede estar en una 
posición sobre la mano, donde la palma está orientada hacia el suelo; una posición lateral, 
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con la palma hacia un lado; o una posición bajo la mano, donde la palma de tu mano está 
orientada hacia arriba. 


Mientras experimentas girando tu mano de estar plana hacia el suelo, a estar de lado y 
luego a estar completamente orientada hacia arriba, siente cómo los huesos del antebrazo 
giran y cambian de posición. Los músculos de la parte superior del brazo deben ajustarse 
ligeramente a medida que haces este cambio en la colocación de la mano. Enfócate en las 
diferentes sensaciones del movimiento bajo la mano y sobre la mano en el gesto hacia 
afuera mientras trabajas en estos ejemplos. 


*VIDEO 2.9 E 2 9 Motions Outward 


Movimiento hacia afuera—sobre la mano 


Presionar un timbre o campana: dedos 

Llamar a una puerta: mano/muñeca 
Empujar tu taza de café: antebrazo 
Golpear un saco de boxeo: brazo completo 


Movimiento hacia afuera—mano lateral 


Lanzar un guisante: dedos 
Encender un fósforo: mano/muñeca 
Repartir cartas: antebrazo 
Lanzar un frisbee: brazo completo 


Movimiento hacia afuera—bajo la mano 


Equilibrar un objeto en la palma y mover la mano hacia adelante: brazo completo 
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MOVIMIENTO HACIA AFUERA CON AMBAS MANOS 


Ocasionalmente, es posible que desees usar el gesto hacia afuera con ambas manos. Por 
lo general, esto ocurrirá con las manos en posición sobre la mano. Aquí hay algunos 
movimientos que utilizan varios pesos y resistencias para ayudarte a familiarizarte con la 
sensación del gesto hacia afuera con ambas manos. 


Usar un rodillo: antebrazos 


Presionar ambas manos contra una pared: brazos completos 


MOVIMIENTOS HACIA ADENTRO 


El gesto hacia adentro es lo opuesto al gesto hacia afuera e involucra mover tus manos y 
brazos más cerca de tu cuerpo. Esto se puede usar para comunicar dinámicas más suaves 
para pasajes más íntimos. Este gesto también se puede realizar utilizando una posición bajo 
la mano, lateral o sobre la mano de la palma de tu mano. Siente la diferencia mientras 
practicas gestos que se mueven hacia adentro hacia tu cuerpo. Enfócate en el punto de 
contacto y la resistencia del objeto con el que imaginas que estás moviéndote o 
interactuando. 

*VIDEO 2.10 © 2 10 Motions Inward 
Movimiento hacia adentro—bajo la mano 


Limpiar una gota de agua debajo de una repisa: dedos 


Tomar una hoja de papel de alguien: mano/mufieca 


Movimiento hacia adentro—lateral 


Deslizar tu pila de fichas de póker hacia ti: antebrazo 


Tirar de una cuerda grande: brazo completo 


Movimiento hacia adentro—sobre la mano 


Rascar la parte superior de una mesa: dedos 

Hacer un pequeño hoyo en la tierra con tu mano: mano/muñeca 
Abrir un cajón pequeño: antebrazo 
Arrastrar una bolsa pesada de piedras hacia ti: brazo completo 
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Hacia Adentro Con Dos Manos 

También puedes usar un gesto con dos manos que se mueve hacia adentro. Esto, al igual 
que el gesto hacia afuera, generalmente se realiza con las manos en posición sobre la 
mano. Puede ser un gesto más poderoso que el gesto hacia adentro con una sola mano. 
Usar las dos manos puede ayudar a enfocar el sonido del conjunto mientras lo acercas a ti. 


Movimiento hacia adentro—ambas manos juntas 


Deslizar los atenuadores hacia abajo en una mesa de luces: dedos 

Limpiar las migas de la mesa hacia tu regazo: manos/muñeca 
Abrir un cajón de una cómoda: antebrazos 
Remar un bote (tirando hacia ti): brazos completos 


CÍRCULOS, ARCOS Y MOVIMIENTOS LIBRES 


Otros tipos de movimientos que se pueden usar para transmitir gestos de dirección son 
círculos, arcos y movimientos libres. Con cada uno de estos, la mano se mueve de manera 
redondeada o curva, en lugar de las líneas rectas de los gestos hacia adentro y hacia 
afuera. Estos movimientos se pueden realizar en el plano horizontal de la mesa de sonido, o 
en el plano de la pared frente a tu cuerpo. 


*VIDEO 2.11 @ 2 11 Circles, Arcs, and Free Motions 


e Circulos 


El gesto circular tiende a ser continuo. Hay un punto de impacto percibido para cada 
compás, pero el movimiento del círculo no se detiene. Los gestos circulares se mueven en 
el sentido de las agujas del reloj y requieren una flexibilidad de los músculos de la mano, 
muñeca y brazo que es diferente de los músculos utilizados en gestos verticales y 
horizontales. Desarrollar estos músculos es importante para darte más variedad y control en 
tu dirección. Las piezas que involucran un pulso de un beat por compás generalmente se 
dirigen con un movimiento circular u ovalado. 
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Movimiento circular—plano de la pared 


Rotando ligeramente las manos en un reloj (en sentido horario): dedos 
Recogiendo una línea de pescar: mano/muñeca 
Recogiendo una manguera de jardín: antebrazo 
Limpiando la pizarra con un gran movimiento circular: brazo completo 


Movimiento circular—plano horizontal 


Revolver tu taza de café con un palito de plástico: dedos 

Revolver una olla en la estufa: mano/muñeca 

Pulir el capó de tu auto en movimiento circular: antebrazo 

Pulir una área mucho más grande del capó de tu auto: brazo completo 
e Arcos 


El gesto de arco es muy útil para comunicar matices sutiles y para articulaciones musicales 
y pasajes que involucran un levantamiento hacia arriba del sonido. En lugar de moverse en 
línea recta, los dedos o la mano delinean un arco curvado. En el plano horizontal, el gesto 
puede ser mostrado como un arco en forma de cuenco, como si estuvieras delineando el 
interior de un tazón, o un arco en forma de cúpula, donde trazas la parte superior de una 
cúpula. 


Arco en forma de Traza con tus dedos la curva interior de un gran tazón. Luego intenta trazar la curva 


cuenco de tazones de diferentes tamaños. 


Arco en forma de Traza tus dedos sobre la parte superior de un balón de voleibol. Luego traza la parte 


cúpula superior de pelotas de tamaños más pequeños. 


También tenemos arcos que se mueven hacia afuera (arco hacia afuera) y aquellos que se 
mueven hacia adentro hacia nuestros cuerpos (arco hacia adentro). Al hacer un gesto de 
arco, nos movemos de un punto de contacto a otro, generalmente en el plano horizontal, 
pero el gesto es más expresivo debido al movimiento del arco. Muchos de los patrones de 
ritmo de dirección en pasajes legato y lentos usan diferentes tipos de arcos para dar más 
forma a la frase. 


Arco hacia afuera Imagina empujar una puerta hacia afuera, alejándola de tu cuerpo. 


Arco hacia adentro Imagina cerrar una puerta hacia ti. 
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y ( ) OU ) 


El plano de la pared también puede usarse para un movimiento en forma de arco en lugar 
de un movimiento en línea recta. Cada vez que uses un gesto que contenga una parte de 
un círculo, estás utilizando un arco: 


Movimiento en arco—plano de la pared 
Delinea un árbol de Navidad infantil con tu dedo. 
Comienza en la parte superior y muévete hacia abajo, luego invierte y comienza en 
la parte inferior, moviéndote hacia arriba. 


e Movimiento Libre 


Al dirigir con movimientos libres, tus dedos, manos y brazos no siguen ningún patrón 
predeterminado de líneas rectas, círculos o arcos. Estos gestos más aleatorios son útiles 
para relajar los músculos y liberar la tensión corporal. Debido a su espontaneidad, los 
gestos de este tipo pueden ayudar a hacer el sonido más libre y juguetón. Experimenta con 
los movimientos libres a continuación y desarrolla algunos ejercicios propios. 


Movimientos libres 


Movimientos de dedos: dedos 

Sacudir la mano: mano/muñeca 
Ahuyentar una mosca: antebrazo 
Agitar los brazos alrededor: brazo completo 
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PULSACIONES PREPARATORIAS, CONTACTO Y LIBERACIÓN 


El latido preparatorio es uno de los elementos más importantes de la dirección. Es esencial 
para comenzar al conjunto juntos. El latido preparatorio es simplemente el aliento y el 
movimiento que ocurre antes de que comience el sonido. Este latido establece el tempo 
para la pieza, por lo que debe darse en el mismo tempo o velocidad de los latidos que le 
siguen. Muchos gestos contienen un latido preparatorio natural. En los ejemplos a 
continuación, un latido preparatorio configura el gesto hacia abajo; la mano o el brazo deben 
subir antes de bajar. Practica estos gestos mientras enfocas tu atención en el latido 
preparatorio natural que ocurre antes de cada impacto. Notarás que cada latido de impacto 
es seguido por un gesto de rebote espontáneo. 


*VIDEO 2.12 © 2 12 Preparatory Beats 


Prep—movimiento hacia abajo—contacto—rebote 


Tocar suavemente a alguien en el hombro: dedos 
Jugar con un yo-yo: mano/muñeca 
Hacer rebotar una pelota de baloncesto: antebrazo o brazo completo 


Aquí hay algunos movimientos más que emplean un latido preparatorio, esta vez con un 
ictus y liberación. ¿Cómo es este prep diferente de los anteriores? ¿Notas una ligera pausa 
en la parte superior mientras cambias de dirección? Observa la forma en que el enfoque ha 
cambiado a un impacto más agudo, o ictus. Después de que ocurre el impacto, toda la 
energía se libera rápidamente y casi te desconectas del gesto. Las diferencias sutiles en los 
gestos pueden producir tipos completamente diferentes de ataques musicales y entradas de 
un conjunto. El primer conjunto de gestos en esta sección es mejor para crear una entrada 
legato más esponjosa con muy poco ataque, mientras que los gestos siguientes te darán 
una entrada precisa staccato y una articulación con espacio entre las notas. Todos estos 
gestos enfocan el movimiento y la energía dentro de la dirección hacia abajo. 


Prep—movimiento hacia abajo—ictus—liberacion 


Sacudir una gota de agua de tu dedo: dedos 

Clavar un clavo pequefio: mano/mufieca 
Clavar un clavo grande: antebrazo 
Golpear un tambor con volumen medio: antebrazo 
Golpear un tambor fuertemente: brazo completo 


En contraste, algunos gestos enfocan la energia hacia arriba. El siguiente conjunto de 
gestos utiliza un movimiento de preparación que se dirige hacia el punto de contacto 
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principal, seguido por un movimiento hacia arriba, alejándose del punto de impacto inicial. 
Así permanecemos conectados con el peso y la resistencia del gesto. No hay momento de 
liberación, aunque el movimiento naturalmente se ralentiza cerca de la parte superior. 


Prep—contacto—movimiento hacia arriba—conectado 


Sacar un alfiler largo: dedos 
Sumergir tu dedo en masa para pastel y levantarlo: mano/muñeca 
Meter la mano en barro, luego levantarla: antebrazo 
Levantar una bola de boliche grande: brazo completo 


Los siguientes ejemplos se centran en gestos que se mueven en dirección hacia arriba con 
un ictus agudo y liberación. Usa un latido preparatorio pasivo mientras llegas hacia abajo 
para el contacto, y luego un movimiento agudo hacia arriba que finalmente libera la energía 
y la resistencia en la parte superior. 


Prep—ictus—movimiento hacia arriba—liberación 


Tocar una estufa caliente con tu dedo: dedo 

Sacar malas hierbas: mano/muñeca 
Desplumar un pollo: antebrazo 
Sacar una planta grande de la tierra: brazo completo 


También tenemos movimientos que involucran tanto un gesto preparatorio como un ictus 
que se mueven hacia adelante y hacia afuera desde nuestro cuerpo. Con estos gestos, el 
ictus es un punto de impacto rápido y agudo. La diferencia es que este movimiento se dirige 
hacia adelante hacia nuestro plano de pared, no hacia abajo hacia el suelo o hacia arriba 
hacia el techo. Después del momento de impacto, la mano se libera rápidamente. 


Prep—movimiento hacia adelante—ictus—liberación 


Poner gotas de pintura en una pintura en un caballete: dedos 
Reventar un globo con un alfiler: mano/muñeca 
Lanzar una diana: antebrazo 
Golpear una pelota de voleibol (saque de mano): brazo completo 


Un movimiento similar hacia adelante ocurre con los siguientes ejemplos, excepto que en 
lugar de un ataque de ictus agudo, el punto de contacto de impacto ocurre más lentamente. 
Ejercerás presión continua antes de finalmente liberar. Cuando la liberación ocurre, la mano 
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no rebota, sino que se mantiene cerca. Este es un tipo diferente de energía y un tipo 
diferente de latido. Es útil para acordes fuertes o notas sostenidas. 


Prep—movimiento hacia adelante—impacto—mantener 


Clavar una chincheta: dedos 

Llamar a un timbre de puerta: mano/muñeca 

Golpear un saco de boxeo: antebrazo o brazo completo 
Apuntar algo con una lanza: brazo completo 


Este último gesto se puede hacer de manera lateral, o frente al cuerpo. Lo más importante 
es que el gesto contiene un movimiento de seguimiento que pasa por el punto del latido, o 
el punto de contacto. El gesto de seguimiento continúa en la misma dirección que el 
movimiento inicial, similar a golpear una pelota con un bate o una raqueta, o esgrimir con 
una espada. 


Prep—movimiento lateral (o hacia adelante)—impacto—seguimiento 


Golpear una pelota de ping-pong con la paleta: mano/muñeca o antebrazo 
Golpear una pelota de tenis con tu raqueta (derecha): brazo completo 
Golpear una pelota de tenis con tu raqueta (revés): brazo completo 
Esgrimir una espada: brazo completo 


DESARROLLO DE LA MANO IZQUIERDA 


Una vez que hayas completado todos los ejercicios de esta sección con tu mano derecha, 
debes comenzar desde el principio y realizar cada uno de ellos con tu mano izquierda. Si 
eres diestro por naturaleza, usar tu mano izquierda puede sentirse incómodo y rígido. Si 
eres zurdo, es posible que hayas experimentado este problema al hacer los ejercicios por 
primera vez con tu mano derecha. Es importante practicar todos los ejercicios anteriores 
con la mano izquierda hasta que se vuelvan naturales y suaves para desarrollar los 
músculos de la mano y el brazo que apoyan estos movimientos. Aunque muchos de estos 
gestos son movimientos que haces todos los días, no puedes esperar ejecutarlos 
perfectamente la primera vez que los intentes con tu mano no dominante. 


Mientras practicas, no te desanimes; puede llevar tiempo volverse hábil en la ejecución de 

todos estos gestos. Desarrollar la memoria muscular en tus manos y brazos es la base para 
todo lo que harás como director. Es como un escritor joven aprendiendo nuevas palabras de 
vocabulario. Cada nuevo gesto, como una nueva palabra, debe ser aprendido, memorizado 
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y dominado. En los próximos dos capítulos, exploraremos formas de aplicar cada uno de 
estos gestos para lograr los mejores resultados musicales. 


NOTAS: 
*1 Juguete tipo jack in the box: se refiere a las cajitas a cuerda que tienen un resorte con un 
juguete que sale “por sorpresa” 


© Creepy Jack in the Box 
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CAPÍTULO 3 


CONECTANDO CON EL SONIDO 


Ahora que has experimentado con una variedad de movimientos, es momento de aplicarlos 
en un contexto musical. Cada gesto de dirección que realices producirá un sonido y 
articulación correlativos en tus músicos. La colocación de cada gesto y el levantamiento de 
tu respiración son fundamentales para controlar el ataque de la entrada y la calidad del 
sonido. La claridad de tu movimiento y la capacidad de transmitir un pulso constante son 
cruciales para una ejecución precisa del conjunto. Debes conectarte con tus músicos de una 
manera que les permita tocar lo mejor posible. Dominar tu conexión con la energía entre tú 
y los intérpretes es esencial para comunicar tu concepto de la música. 


ZONA DE IMPACTO DE LA DIRECCIÓN 
*VIDEO 3.1 63 1 The Conducting Strike Zone 


El núcleo de tus gestos de dirección se enfoca en un área que llamó la zona de impacto de 
la dirección. Esta área está aproximadamente a un pie (30 cm) frente a tu cuerpo, donde tu 
mano estaría naturalmente si la extendieras ligeramente hacia adelante, y se extiende 
desde tu barbilla hasta justo debajo de tus caderas. El ancho de la zona de impacto es 
aproximadamente el mismo que tu torso, o la distancia entre tus hombros. En este espacio, 
te conectarás y te comunicarás con el conjunto. Si mueves tus manos fuera de esta área, 
tus gestos carecerán de enfoque e intensidad, y el sonido puede volverse difuso. 


Conectando con la energía 
*VIDEO 3.2 © 3 2 Connecting to Energy 


Dirigir se trata de conectar tu energía con la de los músicos. Comienza moviendo tus brazos 
hacia arriba y hacia abajo dentro del área de la zona de impacto. Deberías sentir que una 
energía sale de tu torso alrededor de tu abdomen y fluye hasta tus manos. Sintoniza esta 
energía y esta conexión con tu centro. 


Ahora junta tus manos frente a ti y frótalas. Luego, separa lentamente tus manos 
moviéndolas alejándose una de la otra, manteniendo las palmas una frente a la otra. Siente 
el tirón de esta energía entre tus dos manos. A medida que alejas más las manos, puedes 
notar que es más difícil mantener la intensidad de la energía. Al extenderlas fuera de la 
zona de impacto, la conexión de energía con tu propio cuerpo puede disminuir. Moverte 
fuera de esta área puede reducir tu efectividad como director debido a esta pérdida de 
energía. 
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Masa de Arcilla 

Imagina que hay una gran masa de arcilla blanda, de casi un pie (30 cm) de diámetro, en la 
zona de impacto de la dirección frente a tu estómago. Trabaja esta arcilla con tus manos. 
Apriétala y dale forma. Siente su resistencia. Presiona cada uno de tus dedos en ella por 
separado y amásala con las palmas de tus manos. Conéctate con la resistencia y textura de 
la arcilla. Enfoca tu energía y atención en esta masa. 


Malvavisco 

Ahora, en lugar de arcilla, imagina que hay un malvavisco muy grande frente a ti. Tócalo 
con tus dedos. Apriétalo suavemente. ¿Cómo se siente diferente de la arcilla? Presiona y 
suelta tus palmas a cada lado de este gran malvavisco. Siente la esponjosidad entre tus 
dedos. Enfócate en conectarte con esta sustancia pegajosa y elástica. 


Resistencia del Agua 

Todos hemos pasado tiempo en una piscina, empujando nuestros brazos contra la 
resistencia del agua para nadar. Imagina que estás de pie en una piscina de agua que te 
llega a los hombros. Empuja suavemente tus manos a través del agua utilizando el espacio 
de la zona de impacto de la dirección. Mientras haces esto, mueve gradualmente tus manos 
hacia afuera a ambos lados como si estuvieras haciendo el estilo de braza, e imagina el 
contacto del agua en tus manos y brazos mientras realizas este movimiento. Mueve tus 
manos lenta y uniformemente, sintiendo la resistencia en todo momento. Luego invierte el 
gesto y mueve tus manos de regreso al frente de tu cuerpo, empujando el agua mientras la 
dejas deslizarse entre tus dedos. Memoriza esta sensación de contacto continuo y 
resistencia del agua. 


Niveles de Resistencia 

Al dirigir, enfrentamos el desafío de crear la ilusión de una variedad de resistencias en el 
aire frente a nosotros. Utilizamos gestos que implican resistencia para ayudar a moldear el 
sonido que queremos obtener de los músicos. El peso o la resistencia mostrados en el 
gesto comunican el tipo de sonido deseado. 


¿Qué otros tipos de resistencia puedes imaginar? Para ser efectivo como director, debes 
desarrollar un sentido de los diferentes pesos y energías de objetos imaginarios, y entender 
cómo la ilusión de este peso influye en el sonido que los músicos producirán. 


LA MESA DEL SONIDO 
*VIDEO 3.3 © 3 3 The Table of Sound 


Moviéndose a través de la zona de impacto del director hay una línea o plano imaginario 
que llamo la mesa del sonido. Todos los gestos de dirección se realizan sobre, o 
ligeramente dentro, de esta mesa de sonido imaginaria. Es el punto de contacto donde nos 
conectamos con nuestros músicos e inspiramos la esencia de la música. Esta mesa de 
sonido se encuentra a la altura de tu cintura y es un plano plano a través del área de la zona 
de impacto, similar a tener una mesa real frente a ti. 
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Esta mesa de sonido está aproximadamente a un pie (30 cm) de tu cuerpo, como estaría 
una mesa si estuvieras sentado a ella tomando una comida. Debería sentirse muy natural 
colocar tu mano sobre esta mesa de sonido. El punto de impacto básico para que tu mano 
toque la mesa debe ser el mismo para todos tus gestos. Es importante que la altura de tu 
mesa imaginaria permanezca igual y que no la cambies para diferentes pulsos. 


Mesa de Superficie Dura 

Cuando realmente tocas una mesa real frente a ti, hay una sensación definida de 
resistencia en el punto de impacto. No puedes mover tu mano a través de la mesa y no hay 
flexibilidad o suavidad. Estás golpeando un objeto duro e inamovible. Practica tocando 
suavemente en tu mesa imaginaria de sonido, y luego toca con más fuerza y energía. 
Siente el punto exacto de impacto con la yema de los dedos. 


Mesa de Superficie Esponjosa 

También puedes imaginar una mesa de sonido que sea esponjosa y suave al tacto, como si 
estuvieras presionando una gruesa capa de algodón en la superficie de la mesa. Toca en 
esta capa de algodón, luego toca en la superficie dura de la mesa. Experimenta cómo se 
sienten diferentes estos gestos. Con la mesa de superficie esponjosa sentirás la suavidad y 
una ligera resistencia antes de que tus dedos alcancen el punto de detención en la 
superficie de la mesa. 


La Mesa Transparente 

La menor resistencia se crea con algo que llamo la mesa transparente. Con esto, tus manos 
atravesarán la mesa, como atravesando la superficie del agua. El punto de impacto es el 
punto en el que tu mano entra en el agua y comienza a sentir la resistencia. La resistencia 
se libera cuando la mano se mueve hacia arriba nuevamente y ya no está en contacto con 
la mesa de sonido o la superficie imaginaria del agua. 


La Repisa 

Una vez que estés cómodo con los movimientos que implican tu mesa de sonido, también 
puedes imaginar una mesa secundaria de sonido que es ligeramente más alta, llamada la 
repisa. Mientras mantienes los hombros bajos y relajados, coloca tus manos frente a ti a la 
altura de tu corazón. Practica dirigir en esta área con diferentes tipos de peso y resistencia. 
Este nivel de repisa puede usarse para dirigir pasajes más suaves o ligeros cuando deseas 
un sonido más transparente. 


POSICIÓN DEL BRAZO Y LA MANO 


Muchos directores tienen problemas para establecer la colocación adecuada de sus brazos 
y manos para dirigir. Sus gestos se vuelven angulares, o tensos y forzados, lo cual es 
exactamente lo contrario del efecto que deseas transmitir. Para establecer una buena 
posición del brazo, coloca tu mano derecha frente a tu cuerpo como si fueras a estrechar la 
mano de un colega. Recuerda mantener un espacio abierto bajo tu brazo. Esta posición 
debería sentirse natural, con el brazo ligeramente doblado, no extendido completamente. 
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Ahora, rota la palma de tu mano hacia el suelo. Esto crea una posición relajada y estándar 
para dirigir. 


Cuando dirijas solo con la mano, siempre debes liderar con los dedos. El impacto del pulso 
se establecerá cuando el dedo más largo golpee la mesa imaginaria de sonido frente a ti. Al 
dirigir con una batuta, este punto de impacto se desplaza de los dedos a la punta de la 
batuta. El enfoque de la energía debe permanecer siempre en este punto de impacto. 


Piano Imaginario 
Otra manera de lograr la posición correcta del brazo de dirección en relación con tu mesa 
de sonido es simplemente imaginar que tienes un teclado de piano frente a ti. Ahora, 
levanta tu mano derecha y coloca tu dedo en el Do central. Toca cuatro notas negras en el 
Do central con este dedo. Siente cómo tu dedo se conecta con el piano y crea el sonido con 
su contacto y liberación de la tecla imaginaria. Toca negras constantes en el Do central con 
un fuerte forte. Luego, experimenta tocando notas a un pianissimo. Golpea la tecla con un 
ataque más agudo y rápido, luego con un ataque suave y lento. Toca notas repetidas que 
sean más largas y sostenidas, luego experimenta con una articulación más staccato. Siente 
la conexión entre tu gesto y el teclado imaginario mientras imaginas el sonido que cada 
movimiento produciría. 

*VIDEO 3.4 © 3 4 Imaginary Piano 


Movimiento lateral 


Ahora, imagina tocar el Do central, luego el Do una octava abajo, volver al Do central, Do 
una octava arriba, y luego regresar al Do central, y repetir el proceso. Haz esto con tu 
primer dedo o dedo medio tocando la tecla. Siente la ligera resistencia de la tecla bajo tu 
dedo. Escucha en tu cabeza la calidad del sonido con el ataque y la liberación de la nota. 
Continúa alternando entre los Do hasta que tu brazo se acostumbre a la distancia entre 
estas notas. Lidera con tus dedos, y deja que la mano y el antebrazo sigan. 


Desarrollando una Mayor Precisión en la Dirección 

Una vez que te sientas cómodo con la distancia entre los Do (C), comienza de nuevo en el 
Do central y luego toca el Sol (G) debajo del Do central, regresa al Do central, y luego toca 
el Sol (G) arriba. Alterna entre Do y Sol hasta que domines esta distancia más corta. Este 
movimiento entrena tu antebrazo para un patrón de batuta más pequeño. Intenta usar más 
fuerza o energía para un sonido más fuerte y menos energía para un sonido más suave, 
todo mientras mantienes igual el tamaño del patrón general. 
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Pelota Rebotando 

Para entender la sensación de impacto y rebote que tu mano y brazo deben mostrar, en 
lugar de tocar Do en el piano, imagina que estás botando una pelota de baloncesto. Hazlo 
frente a tu cuerpo, ligeramente hacia tu derecha. Esto coloca el pulso en una posición muy 
natural. El pulso creado por la pelota de baloncesto debe estar alineado con tu pierna 
derecha y dentro del área de la zona de impacto de dirección. El movimiento no debe estar 
ubicado directamente en el centro de tu cuerpo, ya que esta posición genera tensión 
adicional en el hombro y el brazo. 


DIRIGIENDO CON LA MANO 


*VIDEO 3.5 © 3 5 Conducting with the Hand 
Mano Redondeada 
Al dirigir solo con tu mano, asegúrate de que tu pulgar esté relajado. Mantén la palma de tu 
mano hacia abajo y redondeada, como si la estuvieras descansando ligeramente alrededor 
de una gran toronja. Tus dedos deben estar relajados y ligeramente curvados, no 
extendidos ni tensos. La calidad del sonido cuando diriges con la mano se ve influenciada 
por el espacio vacío en la cavidad de tu palma. Para añadir ligereza al sonido, imagina que 
una corriente de energía eleva continuamente la palma de tu mano ligeramente desde 
abajo, similar al aire que sopla desde una rejilla de ventilación en el suelo. 


Mano Plana 

Ocasionalmente, podrías querer usar una posición más plana de tu mano para crear más 
contacto con el sonido. Practica el movimiento de limpiar la mesa frente a ti, tal vez con un 
paño o almohadilla para pulir. Mientras haces esto, tu mano se vuelve más plana y los 
dedos se enderezan, creando más contacto con la superficie de la mesa. En lugar de que 
solo la punta de los dedos esté en contacto con el sonido, todos los dedos tocan la mesa. 
Este gesto crea un sonido sostenido y conectado, y puedes variar el peso y la resistencia de 
este movimiento. A medida que aumentas la presión de tus dedos sobre la mesa imaginaria, 
lograrás una calidad de sonido aún más profunda. Esta posición de mano plana es buena 
para pasajes legato suaves que implican niveles dinámicos más altos. 
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Pulgar e Índice Tocándose 

Cuando dirijas solo con la mano, algunas personas prefieren utilizar una posición en la que 
el pulgar y el índice se tocan. Esta posición de la mano es efectiva para pasajes articulados 
o entradas. Mantener la mano en esta posición proporciona un punto de ataque o entrada 
más claro para el conjunto. Cuando dirijas con esta posición de la mano, utilizarás 
principalmente el movimiento de la mano y la muñeca, mientras mantienes quietos el 
antebrazo y el brazo. 

Con esta técnica de mano, asegúrate de que el dedo meñique esté doblado y no apuntando 
hacia arriba. Cuando está recto, puede crear un segundo punto de impacto y enviar señales 
subconscientes que podrían confundir a los miembros del conjunto. 


Como puedes ver, no existe una posición única para la mano mientras diriges. Debes 
dominar una variedad de posiciones de mano y aprender cuáles son las más efectivas para 
cada tipo de sonido musical. Con práctica, podrás moverte fácilmente entre estas 
posiciones de mano para comunicar las texturas musicales deseadas. 


TRANSMITIENDO EL PULSO 


Una de las habilidades más importantes para ser un buen director es desarrollar un fuerte 
sentido interno del ritmo. Esto no solo implica entender los compases básicos de la pieza 
que estás dirigiendo, sino también conectarse con las subdivisiones internas del pulso. Al 
dirigir, debes estar constantemente subdividiendo mentalmente en corcheas, semicorcheas, 
y más. Es durante este tiempo entre los pulsos principales cuando se establece la conexión 
con el sonido musical. 

Practica subdividir los pulsos internos en tu mente mientras entrenas tus músculos para 
mantener un pulso establecido. Debes ser capaz de aislar el movimiento de los dedos, la 
mano/muñeca, el antebrazo y todo el brazo mientras practicas marcar el compás. 


Caminando el Pulso 

Dado que el ritmo debe internalizarse, es bueno practicar el desarrollo de la precisión 
rítmica mientras mueves tu cuerpo. Camina por la habitación con tus pies marcando el pulso 
de negras estables. Mantén el pulso lento al principio. Un pulso de negra = 60 funciona 

bien. Gradualmente, intenta caminar más rápido mientras cuentas una variedad de 
compases. No te enfoques solo en combinaciones de compás binario; intenta también 
experimentar con compases de tres, cinco, siete y nueve. Combina agrupaciones de 
compases pares con compases impares mientras caminas. Para este ejercicio, enfócate en 
marcar los pulsos fuertes de cada agrupación métrica. 
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Subdivisiones del Pulso Interno 

Una vez que te sientas cómodo caminando los pulsos fuertes, mentalmente comienza a 
agregar las subdivisiones del pulso. Mientras sigues caminando por la habitación a los 
pulsos fuertes, cuenta internamente: 1 y 2 y 1 y 2 y. Pon el énfasis en el "y" de cada pulso. 
Esfuérzate por sentir los ritmos internos más fuertemente que los pulsos principales que 
estás marcando. 


Después de adquirir un buen sentido de la subdivisión binaria de cada pulso, intenta 
subdividir con una cuenta triple para cada pulso principal. Cuenta "tri-pl-et, tri-pl-et" en 
silencio mientras caminas. Luego practica cuatro subdivisiones dentro de cada pulso 
"uno-y-y-dos-y-y." Recuerda mantener tu enfoque mental en los pulsos internos, no en los 
pulsos principales. Ahora, cuenta cinco subdivisiones para cada pulso principal o pasos con 
tus pies "12345-22345-32345-42345." Asegúrate de mantener tu conteo estable. Dividir un 
pulso en cinco subdivisiones uniformes es particularmente difícil. 


Cuando te sientas cómodo con las subdivisiones de cinco, avanza a contar seis 
subdivisiones dentro de cada pulso. Intenta subdividir el pulso de tres maneras diferentes: 
seis subdivisiones rectas; luego con una subdivisión triple "1 2-3 4-5 6" o "1 y, 2 y, 3 y"; 
luego experimenta con una subdivisión binaria interna "1 2 3-4 5 6." Intenta alternar entre 
estas tres maneras de descomponer compases de seis pulsos. Básicamente, estás creando 
un patrón de pulso más grande de uno, dos o tres. 


Subdivisiones de Compás Completo 

Es posible dividir agrupaciones de siete, ocho y doce en combinaciones de subdivisiones 
que crean diferentes estructuras de pulso más grandes. Un compás con ocho subpulsos 
puede organizarse en las agrupaciones estándar de cuatro pulsos de 2+2+2+2, o dentro de 
un patrón de tres pulsos como 3+3+2, 2+3+3, 3+2+3. Estas agrupaciones alternas crearán 
un paso desigual mientras caminas estos ritmos. 


Puedes agrupar compases de siete pulsos en una variedad de combinaciones dentro de un 
patrón básico de tres como 3+2+2, 2+3+2, 2+2+3, y compases de doce pulsos pueden 
dividirse en 3+3+3+3 creando cuatro pulsos fuertes, o 4+4+4 para tres pulsos principales. 
Internaliza el micro y el macro de cada uno de estos pulsos rítmicos mientras marchas al 
compás de los pulsos fuertes. 


Golpes en la Mesa 
Para internalizar aún más el sentido del pulso interno, intenta golpear un pulso consistente 
al ritmo de un metrónomo en una mesa con los dedos. Apoya el antebrazo en la mesa y 
simplemente levanta los dedos. Practica golpear con cada dedo, levantando cada uno a una 
pulgada de la mesa cada vez. Siente cómo los músculos de tu antebrazo se mueven y 
flexionan mientras golpeas. No muevas el brazo en sí, solo los dedos. Reinicia el 
metrónomo y practica golpear a diferentes velocidades. Primero, practica golpear 
lentamente y de manera uniforme para desarrollar control, luego ajusta el metrónomo a un 
tempo más rápido para desarrollar más fuerza muscular y flexibilidad. Una vez que sientas 
que has dominado esto con la mano derecha, haz los mismos movimientos con tu mano 
izquierda. 

*VIDEO 3.6 613 6 Table Taps 
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Movimiento de la Muñeca 

Ahora realiza el mismo ejercicio con el movimiento de la mano/muñeca. Observa que la 
muñeca en sí no se mueve hacia abajo ni hacia arriba. En cambio, la parte plana de tu 
mano se levanta. El movimiento proviene del punto donde la mano se une a la muñeca y la 
mano se dobla hacia arriba. De esta manera, la palma de la mano y los dedos se levantan 
ligeramente de la mesa y luego se vuelven a bajar. El movimiento de este levantamiento 
puede ser de una a unas tres pulgadas. Mientras realizas este movimiento, tu brazo debe 
permanecer quieto y relajado, aunque algunos de tus músculos se flexionarán cada vez que 
levantes la mano. 


Cuando dirijas usando el movimiento de la muñeca, querrás experimentar esta misma 
sensación, como si tu mano y brazo estuvieran descansando sobre una mesa. Tu muñeca 
debe permanecer alineada con el antebrazo y la mano debe levantarse desde esa 
articulación, y luego volver a una posición nivelada. Nunca debes dirigir con la muñeca 
doblada hacia arriba y la mano cayendo hacia abajo. 


Movimiento del Antebrazo 

Para enfocarte en el movimiento de tu antebrazo, golpea la mesa de manera constante 
levantando el antebrazo en un solo gesto, doblándolo en el codo, y luego moviendo el 
antebrazo hacia abajo para golpear con las yemas de los dedos en la mesa. La muñeca y la 
mano deben permanecer en línea recta, alineadas con el antebrazo y moviéndose como 
una unidad. El tempo del metrónomo deberá ser más lento para practicar este gesto debido 
al tiempo prolongado que se necesita para levantar el antebrazo de la mesa. 


Movimiento de Todo el Brazo 

Por último, querrás practicar golpear la mesa usando todo el brazo, rotando desde el 
hombro. Tu brazo debe estar ligeramente doblado en el codo, y puedes levantarlo en un 
solo movimiento continuo desde el hombro. Con este gesto, podrás levantar tu mano mucho 
más alto de la mesa, y los golpes que hagas serán grandes y poderosos. Al practicar este 
movimiento, podrás desarrollar los músculos en tu hombro y espalda, entrenándolos para 
ocasiones en que desees evocar un sonido fuerte y enérgico de tu conjunto. 
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LA BATUTA 


Para los directores principiantes, el uso de la batuta puede sentirse incómodo y 
desconectado. Esto es especialmente cierto para aquellos que primero aprendieron a dirigir 
utilizando solo la mano. Muchos directores que creen estar utilizando la batuta 
correctamente en realidad siguen comunicándose con su conjunto a través de la mano, 
usando los dedos o la palma como el punto focal principal para transmitir el ritmo y el pulso. 
Cuando esto ocurre, la punta de la batuta simplemente reacciona y sigue el impacto de la 
mano. Desafortunadamente, esto crea un patrón de doble golpe, lo que dificulta que los 
músicos toquen juntos con precisión. Mostrar el pulso con la mano mientras se sostiene una 
batuta debe evitarse, por lo que es importante aprender y dominar la técnica adecuada con 
la batuta. 


Batuta de Lápiz 
Para transferir la energía de tu mano a la punta de la batuta, es útil comenzar con algo más 
corto, como un lápiz. Experimenta dirigiendo con un lápiz muy corto, apenas un poco más 
largo que tus dedos. A medida que te acostumbres a que la punta de tu lápiz sea el punto 
focal, y no tus dedos, puedes comenzar a usar un lápiz más largo. Cuando te sientas 
completamente seguro de que estás comunicando energía a través de la punta de un lápiz 
de tamaño completo, puedes cambiar a una batuta real. 

*VIDEO 3.7 @ 3 7 Pencil Baton 


Es posible que encuentres mucho más difícil transmitir peso y resistencia con la fina vara de 
la batuta que con tu mano o con el lápiz. Practica alternando entre dirigir con tu mano 
derecha, con el lápiz y luego con la batuta hasta que seas capaz de enfocar 
consistentemente la energía en la punta de la batuta. Esto te permitirá comunicar peso y 
resistencia con claridad. 


Selección de la Batuta 

Con el tiempo, las longitudes estandarizadas de las batutas han cambiado drásticamente. 
En fotos de directores de hace varias décadas, notarás que sus batutas eran bastante 
largas y las varas gruesas y duraderas. A veces, la longitud de una batuta era de hasta 20 
pulgadas o más. 

Hoy en día, los directores tienden a gravitar hacia batutas que miden entre 12 y 15 pulgadas 
de largo. La mayoría son ligeras y cuidadosamente equilibradas. Elige una longitud y 
equilibrio que te permita conectarte cómodamente con la punta de la batuta en todo 
momento. La longitud que te resulte adecuada estará influenciada por la longitud de tus 
brazos y el tamaño general de tus gestos. 

Las varas de las batutas pueden estar hechas de madera, fibra de vidrio, grafito, fibra de 
carbono o titanio. Aunque las batutas con varas de madera natural sin teñir están 
disponibles, es mucho más fácil para los músicos ver una batuta que sea blanca. Con eso 
en mente, también deberías evitar usar una camisa blanca sólida mientras diriges, ya que 
los músicos no podrán ver la batuta contra tu ropa. 


Mangos de las Batutas 


Los mangos de las batutas generalmente están hechos de madera, pero también pueden 
estar hechos de corcho, metal, goma o plástico. Debes usar lo que te resulte más cómodo 
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en la mano. El mango de la batuta debe ser liso, pero también debes poder mantener un 
buen agarre para que no salga volando de tu mano mientras diriges. 


Aquí hay algunos de los fabricantes de batutas más conocidos: 


Mollard (www.Mollard.com) 

Newland (www.Newlandbatons.com) 
Guy Lake (www.GLCustombatons.com) 
Conrad (www.Conradbatons) 

Old World (www.Oldworldbaton.com) 


Muchos de estos fabricantes de batutas ofrecen mangos hechos de una variedad de 
maderas exóticas y hermosas. Te dan opciones en la forma del mango, el peso y equilibrio, 
y la longitud de la vara. Experimenta para ver qué forma de mango se siente bien en tu 
mano. Si tu mano es pequeña, probablemente deberías evitar los mangos más grandes, 
mientras que una persona con una mano más grande podría necesitar una superficie mayor 
en la palma para que la batuta no tambalee. Afortunadamente, las batutas no son tan 
costosas como los violines, por lo que puedes comprar y experimentar con varias sin gran 
dificultad financiera. 
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CÓMO SOSTENER LA BATUTA 
*VIDEO 3.8 © 3 8 Holding the Baton 


Aunque seas zurdo, es importante que sostengas la batuta de dirección en tu mano 
derecha. Los violinistas y violonchelistas no tocan sus instrumentos al revés solo porque 
una de sus manos sea más dominante que la otra. Como director, utilizarás cada una de tus 
manos de manera diferente, y cada mano se entrenará específicamente para su función. No 
importa que una mano pueda sentirse al principio un poco más natural con ciertos 
movimientos. Con práctica, ambas manos deberían sentirse igualmente cómodas con todos 
los gestos de dirección que utilices. 

Existen varias formas de sostener la batuta, y debes ser capaz de cambiar entre ellas. Un 
agarre relajado y cómodo de tu batuta es necesario para comunicar la esencia de la música, 
pero tus posiciones básicas de la mano deberán adaptarse a medida que navegas entre 
diferentes patrones rítmicos y estilos de música. No te quedes atrapado pensando que solo 
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hay una forma de sostener una batuta. Sería similar a creer que solo hay una forma de 
sostener el arco del violín y una única técnica. Sí, hay conceptos básicos y colocación de 
los dedos que deben seguirse, pero la flexibilidad de los dedos y una ligera variedad en el 
agarre básico son necesarias para comunicar acentos y articulaciones específicas dentro de 
cada frase musical. 


Posición Estándar 

Sin embargo, existe un agarre estándar de la batuta que parece ser la forma más popular 
de sostenerla. El mango de la batuta se sostiene de manera suelta en la palma de tu mano, 
con tu tercer dedo (dedo anular) anclando el mango contra la base de tu pulgar. La vara de 
la batuta se sostiene ligeramente entre el pulgar y el primer dedo. El pulgar debe estar 
relajado, pero ligeramente doblado. Habrá un pequeño espacio circular abierto entre el 
pulgar y el primer dedo. La articulación media de tu dedo medio también descansará contra 
el borde de la batuta. El meñique debe curvarse suavemente junto al tercer dedo. El mango 
de la batuta estará cerca de la base del pulgar, no al lado del meñique. 


Al dirigir con la batuta, tu mano estará aproximadamente en la misma posición frente a tu 
cuerpo que cuando dirigías sin ella, ligeramente hacia tu derecha sobre tu pie derecho. Tu 
palma estará mirando hacia el suelo con la parte superior de tu mano plana. La punta de la 
batuta apuntará hacia adelante, pero ligeramente hacia el centro de tu cuerpo, en una línea 
extendida que sigue la posición natural de tu antebrazo. 


A 
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Mientras trabajas con la batuta, no permitas que su mango se deslice a una posición debajo 
del meñique. Este tipo de posición mueve la batuta de manera lateral y hace que sea difícil 
que la punta apunte hacia adelante. La punta debe estar siempre en línea con tu antebrazo. 
De esta manera, la batuta puede convertirse en una extensión de tu cuerpo. 
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Posición de Señalización/indicación 

Algunos directores prefieren sostener la batuta de manera que su primer dedo esté 
extendido y descansando sobre la vara. Este tipo de posición puede reducir algo de la 
movilidad normal de la mano y los dedos, pero puede ser eficaz para señalizaciones 
específicas cuando se desea un movimiento de la batuta muy fuerte y preciso. El 
movimiento tiende a venir de la muñeca, y la batuta funciona como un puntero. Con el dedo 
sobre la batuta, puedes controlar directamente la punta con muy poco rebote. 


Posición Ligera 

Cuando estés dirigiendo pasajes suaves y ligeros, intenta modificar la forma en que 
sostienes la batuta para permitir mayor flexibilidad de los dedos. Esto implica sostener la 
batuta justo por encima del mango, hacia adelante en tu palma, de modo que la vara se 
sujete ligeramente entre el pulgar y los dos primeros dedos. Se creará un círculo abierto 
entre el mango y la palma de tu mano. El mango de la batuta flotará en este espacio o 
descansará suavemente contra tu palma en el punto donde el primer y segundo dedo se 
conectan con tu mano. Los dedos en este tipo de posición de dirección son mucho más 
activos y flexibles, lo que te permite realizar gestos muy pequeños con la punta de la batuta. 


Posición Invertida 

También hay momentos en los que un agarre invertido de la batuta es apropiado. Esto es 
más efectivo para pasajes de música que son legato y fluidos. Los dedos sostendrán la 
batuta de manera suelta de la misma manera que en la posición ligera; sin embargo, la 
mano se girará en la muñeca y el antebrazo para que la palma quede mirando hacia arriba. 
Este tipo de agarre de batuta se realiza cerca del cuerpo y requiere redondear y bajar los 
brazos ligeramente. El gesto de dirección utiliza movimiento de la muñeca y el antebrazo. 
Es un agarre de batuta que es cómodo, fluido y fácil de ejecutar. 


Posición Pesada 
Para secciones de música fuertes y ruidosas, experimenta con sostener la batuta de una 
manera similar a un apretón de manos. Los dedos se curvan alrededor del mango como 
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antes, pero la mano se gira ligeramente hacia un lado con el pulgar en la parte superior. 
Con este tipo de posición, puedes utilizar todo el brazo en un potente golpe descendente. 
Esto es excelente para acordes fuertes únicos. Este gesto es similar a la manera en que se 
toca un golpe fortissimo en los timbales. 


DESARROLLANDO TUS MÚSCULOS 
*VIDEO 3.9 © 3 9 Developing Your Muscles 


Sostener una batuta en tu mano puede sentirse incómodo al principio. Puede tomar un 
tiempo para que tu mano se ajuste y para que tus músculos se desarrollen, permitiéndote 
una mayor flexibilidad de movimiento. Al principio, deberías llevar una batuta contigo 
dondequiera que vayas. Puedes sostenerla mientras ves televisión o mientras caminas por 
tu casa. La batuta necesita convertirse en una parte de ti. 

Mientras sostienes tu batuta, asegúrate de poder conectarte con su punta en todo momento. 
Tócala en objetos y practica separando el movimiento de los dedos, la mano/muñeca, el 
antebrazo y todo el brazo. Mientras practicas, puedes alternar entre los diferentes tipos de 
agarres, pero dedica la mayor parte del tiempo a familiarizarte con el agarre estándar. 


Aquí hay algunos otros ejercicios para ayudarte a fortalecer tus músculos: 


Flexiones de Dedos 

Para fortalecer la flexibilidad de tus dedos, intenta practicar flexiones de dedos. Sin la 
batuta, extiende tu pulgar y tus dedos hacia afuera y juntos, luego dóblalos y acércalos 
hacia tu palma. Haz esto repetidamente hasta que el movimiento de tus dedos se vuelva 
fluido. Mantén el pulgar y el dedo índice tocándose ligeramente mientras realizas este 
ejercicio. Siente cómo los músculos de tu antebrazo trabajan para realizar este ejercicio. Tu 
objetivo es fortalecer esos músculos. 


Círculos de Muñeca 

También es bueno practicar la realización de pequeños círculos con tu muñeca. Recuerda, 
tu mano nunca debe caer más abajo que tu antebrazo, por lo que el movimiento siempre es 
hacia arriba y alrededor. Los círculos de muñeca implican sostener tu batuta con el agarre 
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estándar y luego girar tu mano hacia arriba desde la muñeca en pequeños círculos en el 
sentido de las agujas del reloj. Al hacerlo, sentirás el músculo en tu antebrazo cerca de la 
articulación del codo contraerse y relajarse. Practicar estos círculos te ayudará a desarrollar 
la fuerza de este músculo específico, que es necesario para una variedad de técnicas de 
dirección. 


Enfócate en la Punta 

Cuando estás dirigiendo con una batuta, toda la energía se conecta con la música en la 
punta de la batuta. Este es un concepto muy importante y, a menudo, mal entendido. Nunca 
querrás que la punta de tu batuta se mueva sin control. Para mantener el enfoque en la 
punta, recuerda nuestra mesa de sonido y nuestro teclado imaginario. Así como nunca 
debes levantar los hombros para tocar una sola tecla en el piano, no deberías comenzar un 
gesto de dirección desde el hombro o los brazos. Los brazos y los hombros ayudan a 
proporcionar el peso y el flujo del gesto, pero la conexión y la acción siempre provienen de 
la punta de la batuta. 

Muchos directores creen que están dirigiendo con claridad simplemente porque están 
sosteniendo la batuta correctamente. Sostenerla correctamente no tiene nada que ver con 
la manera en que la energía y el pulso se comunican a tu conjunto. Muy a menudo, los 
directores todavía están marcando el pulso con su mano, no con la punta de la batuta, 
creando un golpe ondulante que es poco claro y difícil de seguir. Es difícil cambiar el 
enfoque de la energía a un punto que está más alejado de tu cuerpo. 

Piensa de nuevo en nuestra mesa de sonido. Mientras sostienes tu batuta y la tocas en tu 
mesa de sonido imaginaria frente a ti, siente el punto de contacto cuando la batuta toca la 
mesa. Si todavía tienes problemas con este concepto, siéntate frente a una mesa real y 
tócala suavemente con tu batuta. Siente el contacto con la mesa. Enfócate en la relación del 
dedo, la mano, la muñeca, el brazo y los hombros mientras coordinan el movimiento de la 
punta de la batuta. 

Si aún tienes dificultad para conectarte con la punta, experimenta sosteniendo tu batuta al 
revés, con el extremo de la vara en tu mano y el mango hacia tu conjunto. Inmediatamente 
te darás cuenta de que el mango es mucho más pesado que la vara. En esta posición, te 
verás obligado a enfocarte en el área de la punta (ahora el mango) porque el peso del 
mango tirará hacia abajo continuamente. Marca algunos patrones de esta manera, luego 
gira la batuta y dirige con ella en la posición normal. Debería ser más fácil conectarte con la 
punta de tu batuta. 


Golpes de Batuta 
Los golpes de batuta son similares a los golpes en la mesa, pero se hacen en el aire. En 
lugar de comenzar con tu mano apoyada en la mesa, la punta de la batuta puede tocar tu 
mesa imaginaria. En este caso, la punta de la batuta debe tocar un punto que esté alineado 
con tu mano y antebrazo. 

*VIDEO 3.10 633 10 Baton Taps 


Golpes con los Dedos 
Querrás aislar los movimientos musculares mientras practicas golpes con tu batuta. 
Comienza primero con golpes de batuta que sean controlados únicamente por los dedos. 
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Para esto, necesitas sostener la batuta con el "agarre ligero" y tus dedos y pulgar se 
doblarán y flexionarán mientras mueves la batuta por el aire. 


Golpes con la Mano/Muñeca 

Una vez que te sientas cómodo moviendo tus dedos libremente, puedes pasar a los golpes 
de batuta controlados por la mano y la muñeca. La mano siempre debe moverse hacia 
arriba desde la articulación de la muñeca y luego volver hacia abajo hasta quedar alineada 
con la muñeca y el brazo mientras practicas estos golpes de batuta. Recuerda que el punto 
de transmisión del pulso sigue estando en la punta de la batuta, no en tu muñeca. Mientras 
haces esto, imagina que estás tocando algo pegajoso. Siente el punto de contacto y la 
ligera resistencia en la punta de la batuta. 


Golpes con el Antebrazo 

Los golpes de batuta que utilizan el antebrazo son un poco más difíciles de controlar. El 
punto de contacto debe seguir estando en la punta de la batuta, pero el brazo debe doblarse 
en el codo mientras la mano y la muñeca permanecen básicamente rectas. Debe haber una 
línea de comunicación desde tu codo hasta la punta de la batuta. Mientras marcas un pulso 
constante doblando el codo, tu muñeca y dedos deben permanecer relajados y no rígidos. 


PATRONES BÁSICOS DE DIRECCIÓN 
VIDEO 3.11 © 3 11 Standard Conducting Diagrams 
Casi todos los libros de dirección contienen diagramas que muestran los patrones básicos 
de dirección. El libro de diagramas de dirección más famoso es del legendario director Max 
Rudolph. En sus diagramas, hay ejemplos para cada compás utilizando líneas rectas con un 
ictus para producir un sonido más staccato o marcato, y líneas curvas para producir un 


sonido legato, conectado. Aquí hay algunos ejemplos de patrones de dirección estándar que 
van desde staccato hasta legato. 


Diagramas de Patrones de Golpe Estándar 
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Patrones con Todos los Golpes en el Centro 
La mayoría de los diagramas de dirección colocan los golpes principales del compás por 


separado, como se muestra en los diagramas anteriores. El primer golpe está en el centro, 


los golpes dos y tres están a cada lado, y el cuarto golpe está hacia el centro y hacia arrib 
desde el tercer golpe. Sin embargo, existen algunos métodos de dirección que abogan 
porque todos los golpes pasen por un punto focal central. Esta técnica puede ser utilizada 


a 


para pasajes específicos donde el pulso básico es importante, pero la claridad de los golpes 


dos o tres no es tan relevante. Aquí tienes un ejemplo de cómo podría ser este patrón de 


golpes. 
ho Al J hoo 
Y, 
NI Nil 
q Y NS t 


1 1 123 1234 1234 


OTRAS ESCUELAS DE DIRECCIÓN 


Existen otras escuelas de pensamiento en cuanto a patrones de dirección. Las más 
destacadas son las del maestro de dirección ruso llya Musin y el instructor de dirección 
japonés Hideo Saito. A continuación se presentan algunos de sus conceptos y diagramas 
de dirección. 

Ambos métodos sitúan el impacto del golpe dentro de un movimiento pendular o un 
movimiento más circular del brazo o la mano. Con este tipo de patrón de golpe, el 
movimiento no se detiene y no hay ictus. El impacto del golpe se muestra acelerando el 
gesto hacia el golpe y luego desacelerándolo después. Estos gestos son especialmente 
útiles para dirigir líneas largas y legato, y para comunicar una variedad de pesos y 
resistencias. Estos diagramas te ofrecerán ideas adicionales sobre la colocación de los 
patrones de golpe y los diversos tipos de gestos que pueden utilizarse para comunicar la 
música. 
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Patrones de Golpe Circulares Basados en "Recoger el Sonido” 
(Ruso—Musin) 
El sistema ruso de dirección desarrollado por Ilya Musin se basa en movimientos circulares 
en los que se extrae energía de un golpe al siguiente. A esto se le denomina "recoger el 
sonido". El impacto con el golpe siempre está ligeramente retrasado y, con este método, 
sentirás que estás dirigiendo ligeramente por delante del conjunto. 

Video 3.12 113 12 Ilya Musin Conducting Diagrams 


Patrones de Golpe en Arco y Péndulo (Japonés—Saito) 
El método de dirección desarrollado por Hideo Saito utiliza un movimiento pendular o en 
arco para gestos legato; movimientos rectos para gestos staccato; y movimientos que 
enfocan la energía hacia cada golpe, acelerando al acercarse al golpe y desacelerando 
durante el rebote después del golpe. Con este método, notarás que la colocación de los 
golpes principales es muy diferente de la de los patrones de golpe estándar presentados 
anteriormente y que los diagramas también son bastante diferentes en su forma. Tener 
conocimiento de estos patrones diversos mejorará tu capacidad para comunicar conceptos 
musicales a los músicos. 

*VIDEO 3.13 @ 3 13 Hideo Saito Conducting Diagrams 
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Todo en un Solo Lugar (Japonés—Saito) 
Cuando se utilizan gestos del método de dirección de Saito, también es posible mostrar un 


patrón en el que todos los golpes pasan por el centro. Esto se emplea en música con un 
fuerte sentido rítmico, pero que no requiere que los intérpretes distingan los golpes 
individuales dentro de la frase. 
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Patrones de Golpe Subdivididos 


Dirigir con un patrón de golpe subdividido implica mostrar claramente las partes internas de 
los golpes. Es importante que los "sub" golpes sean más pequeños y tengan menos energía 


que los golpes fuertes para que los intérpretes no se confundan. Los sub-golpes no deben 
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utilizar un ictus. A menudo se usan en un tempo más lento para marcar el pulso interno, o 
en un tempo más rápido para brindar mayor claridad rítmica. 

*VIDEO 3.14 © 3 14 Subdivided Beat Patterns 
Patrón de 2 (subdividido) 


land 2 and 3+2 2+3 


Patrón de 3 (subdividido) 


la 
ca 
LT ae 


24241 14242 24142 


24242 


IT 
DT 
Jg 


3+2+2 2+3+2 2+2+3 


i 
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Patrón de 4 (subdividido) 


Patrones de Compás Mixto 


Gran parte de la música escrita antes de 1900 utiliza divisiones métricas estándar que se 
mantienen constantes a lo largo de cada pieza. A medida que los compositores empezaron 
a escribir ritmos más complejos que requerían diferentes marcas de compás, el trabajo del 
director se volvió más difícil. Ahora debemos ser capaces de navegar fácilmente entre 
diferentes patrones métricos con una claridad que pueda ser vista e interpretada 
correctamente por todos los miembros del conjunto. 


Dirigir patrones de compás mixto requiere la capacidad de variar la altura y velocidad de los 
movimientos involucrados. Si todos los gestos tienen la misma altura, los músicos no 
podrán distinguir qué golpe es cuál. Debes asegurarte de que el primer golpe, el golpe uno, 
o el golpe hacia abajo, sea siempre más grande que los otros golpes para que los músicos 
puedan mirar rápidamente y saber dónde están. 


Practica dirigir el siguiente ejemplo, asegurándote de que el primer golpe de cada compás 
esté claramente delineado. Haz esto varias veces utilizando diferentes marcas de 
metrónomo, tanto lentas como rápidas. Las secciones de compás mixto nunca deben ser 
dirigidas con todos los golpes pasando por el centro. Es importante exagerar la colocación 
de cada uno de los golpes en un patrón de compás mixto para que el conjunto siempre sepa 
en qué parte del compás te encuentras. 


Compases Compuestos 

La dificultad de dirigir compases mixtos aumenta cuando algunos golpes tienen divisiones 
internas de dos sub-golpes y otros tienen divisiones internas de tres sub-golpes dentro del 
mismo compas. Esto significa que algunos gestos de golpe tienen en realidad una mayor 
duración que otros. Para que tus gestos sean efectivos, deberás dirigir el golpe más largo 
ligeramente más lento que el golpe con menos subdivisiones. Debes ser capaz de ajustar la 
velocidad del golpe de una manera que no transmita un cambio de tempo. 
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También es importante que dirijas los pasajes de compás mixto con un golpe seco y claro. 
Demasiado rebote o ictus puede confundir a los músicos cuando estás dirigiendo pasajes 
rítmicos difíciles. Usa más movimiento de mano/muñeca y menos movimiento de brazo. Un 
gesto que sea pequeño y rítmicamente preciso, y que indique claramente un punto de 
parada con cada movimiento, es la forma más clara de dirigir compases mixtos. 


Aquí tienes algunos ejemplos para practicar la dirección de patrones de compás mixto y 
desigual. Elige cómo vas a dividir estos agrupamientos. Un patrón de cinco golpes puede 
dirigirse como 2+3 o 3+2. Generalmente, esto está dictado por la forma en que las notas 
están agrupadas y conectadas en la música misma. A veces necesitarás explicar a tus 
músicos cómo estás agrupando tus subdivisiones. Esto puede ser necesario si estás 
dirigiendo en un patrón que entra en conflicto con las marcas específicas o agrupaciones de 
notas en algunas de las partes. 


Anotar Patrones de Compás Mixto 

Cuando estás dirigiendo una partitura con numerosos cambios de compás mixto a un tempo 
muy rápido, es importante que marques tu partitura para que puedas recordar rápidamente 
cómo estás dividiendo estos patrones de golpe. La mayoría de los directores utilizan un 
sistema de pequeños diagramas escritos sobre el pentagrama. Los siguientes símbolos 
pueden ser utilizados para este tipo de marcas. Es importante desarrollar un sistema 
consistente para marcar tus partituras. 
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Compases Estándar 


Compases Subdivididos 
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Comenzar un Pasaje de Compás Mixto 

Cuando estás parando y empezando mientras ensayas una sección de música, puede que 
encuentres que quieres comenzar en un pasaje que está en un compás de 5/8, 7/8, o un 
patrón de golpe que es desigual. Para dar el golpe de preparación adecuado, tendrás que 
decidir si das un golpe de entrada con dos subdivisiones o tres subdivisiones. Como regla 
general, deberías dar un golpe de entrada que sea igual al agrupamiento más grande de 
subdivisiones dentro del primer compás. Por ejemplo, si estás mostrando el golpe 
preparatorio para un compás en 5/8, tu golpe de entrada contendría tres golpes internos, no 
dos. 


EJERCICIOS CON LA BATUTA 


Fusión de Gestos en Patrones 
Ahora combinaremos algunos de los conceptos de gestos introducidos anteriormente en el 
libro y los aplicaremos a los patrones básicos de dirección. Estos deberán practicarse con 
un enfoque en el uso separado de los dedos, mano/muñeca, antebrazo y brazo completo, 
tal como hicimos con los ejercicios anteriores. Para cada tipo de gesto, aplica el movimiento 
a todos los patrones de golpes estándar. Comienza con un patrón de cuatro golpes, luego 
continúa con patrones de 3, 2 y 1. Después de eso, puedes experimentar con patrones de 5 
y 6, metros subdivididos más grandes de 8, 9 y 12, y patrones de compás mixto. 

*VIDEO 3.15 © 3 15 Merging Gestures 
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Gestos de Ictus 


Movimiento 


Sacudir gotas de agua de tu 


batuta: 


Golpear un clavo pequeño 


con un martillo: 


Golpear un clavo más grande 


con un martillo: 


Golpear un tambor: 


Gestos Legato 


Movimiento 


Limpiar manchas con tu 


batuta 
Untar mantequilla en pan 
Planchar ropa 


Arrastrar una toalla por una 


piscina 


Tamaño 


pequeño 


mediano 


grande 


muy grande 


Tamaño 


pequeño 


mediano 
grande 


muy grande 


Golpes en el Centro con Ictus 


Movimiento 


Golpear la mesa en el mismo 


lugar 


Jugar con una pelota de 


paddle 
Rebotar una pelota de tenis 


Rebotar una pelota de 


baloncesto 


Tamaño 


pequeño 


mediano 


grande 


muy grande 


Volumen 


piano 


mezzo-forte 


forte 


fortissimo 


Volumen 


piano 


mezzo-piano 
forte 


fortissimo 


Volumen 


piano 


mezzo-piano 


mezzo-forte 


forte 


Estado de ánimo/ Texto 


ligero 


insistente. 


determinado. 


contundente. 


Estado de ánimo/ Texto 


delicado. 


contacto. 
resistencia. 


peso. 


Estado de ánimo/ Texto 


delicado. 


persistente. 


elástico. 


rebote. 
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Gestos de Golpes Inactivos 
Coloca tu mano en tu mesa imaginaria y simplemente muévela hacia la izquierda, luego 
hacia la derecha, y luego levántala. El gesto no debe tener ninguna energía asociada. 
Practica esto con movimientos grandes y pequeños, y ajusta tus movimientos para que se 
adapten a diferentes patrones de golpe. 

*VIDEO 3.16 © 3 16 Other Gestures 


Gestos Circulares 

Un gesto circular tiene un punto de contacto y liberación. También hay una sensación de 
aumento de la resistencia a medida que te mueves hacia el punto de impacto o contacto, y 
una liberación de energía después de este punto. Practica estos gestos utilizando patrones 
de dirección estándar. Experimenta colocando los golpes a cada lado y también con los 
golpes yendo todos hacia el centro. 


Movimiento Tamaño Volumen Estado de ánimo/Texto 
Acariciar un pájaro: pequeño piano suave. 

Acariciar un gato: mediano mezzo-forte reconfortante. 

Acariciar un perro grande: grande forte firme. 

Cepillar un caballo: muy grande fortissimo fuerte. 


Gestos en Arco 

Conducir patrones de arco requerirá que varíes la velocidad del gesto. Debes mostrar la 
aceleración hacia el punto del golpe o el fondo del movimiento pendular, seguido de una 
desaceleración después de ese punto hasta el final del movimiento oscilante. 


J a } 
+ 0w Down Speed Up 


— .—— 


Para usar este movimiento dentro de un patrón básico de dirección en cuatro tiempos, 
debes comunicar una sensación de impacto, pero nunca detenerte en el punto donde ocurre 
el pulso. Aquí tienes algunos ejemplos para practicar gestos de arco. 


Golpe 1 Sumergir los dedos en agua y sacar un poco. 

Golpe 2 Balancear la mano como un péndulo hacia la izquierda. 

Golpe 3 Balancear la mano en un gran arco, como un péndulo, hacia la derecha. 
Golpe 4 Recoger y levantar un poco de agua. 
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Para mostrar el pulso interno de los golpes subdivididos, puedes usar gestos de arco más 
pequeños, como seguir suavemente los rebotes de una pequeña pelota o trazar el contorno 
de un árbol de Navidad infantil. 


Otros Conceptos de Colocación de Golpes 

Hay algunos otros conceptos que deberás incorporar en tu técnica de dirección que influirán 
en cómo los músicos responden a tus gestos. Estos son el tamaño del golpe, la altura del 
golpe y la colocación de los golpes en relación con tu cuerpo. 


Tamaño del Golpe 

Por lo general, existe una correlación entre el tamaño del patrón de golpes y el volumen que 
producirá el conjunto. La regla estándar es que un patrón de golpes grande animará al 
grupo a tocar fuerte, mientras que un patrón de golpes pequeño les indicará que toquen 
más suave. 

El tamaño del golpe también puede estar relacionado con el tempo. Querrás usar un golpe 
más grande para mostrar un tempo lento y un golpe más pequeño para transmitir un tempo 
rápido. La distancia que tu mano debe recorrer hace que esto sea necesario, ya que la 
velocidad a la que tu mano se mueve en un tempo específico debe mantenerse consistente 
dentro del patrón de golpes. 


Altura del Golpe 

La colocación en altura del patrón de dirección se puede utilizar de diversas maneras para 
afectar el sonido. Algunos directores utilizarán una colocación alta del patrón de golpes para 
un pasaje musical suave y un patrón de golpes bajo para una sección fuerte. También 
puedes usar la altura del golpe para afectar la calidad o la plenitud del sonido. Por ejemplo, 
un golpe más alto puede usarse para pasajes ligeros y un golpe más bajo para pasajes 
densos y sostenidos. Algunos directores utilizan la altura del patrón de golpes para reflejar 
el contorno o nivel de altura de un pasaje específico, dirigiendo "más alto" cuando las notas 
en la partitura están escritas más altas, y mucho más bajo para un pasaje con una tessitura 
baja. 


Distancia desde el Cuerpo 

La distancia del golpe desde tu cuerpo también debe tenerse en cuenta al dirigir. Si diriges 
muy cerca de tu cuerpo, es posible que estés enviando señales subconscientes de querer 
que la música sea más suave o más íntima. A veces, esta posición también puede alentar a 
los músicos a tocar un pasaje con más ligereza o con más transparencia. En comparación, 
cuando diriges con las manos y los brazos extendidos más de lo habitual desde tu cuerpo, 
el sonido resultante puede ser más pesado. Cuando se combina con un patrón de golpes 
más grande, este gesto se usa para provocar más volumen o inspirar una interpretación 
más fuerte. 
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INDEPENDENCIA DE LAS MANOS DERECHA E IZQUIERDA 


A lo largo de esta sección del libro, básicamente nos hemos centrado en los movimientos de 
la mano derecha. Ahora es el momento de incluir la mano izquierda para que ambas manos 
aprendan a trabajar juntas. A menudo se dice que la mano derecha comunica el tempo, el 
pulso y la estructura básica del compás, y que la tarea de la mano izquierda es transmitir el 
carácter, las emociones y las indicaciones a los intérpretes. 


La Mano Izquierda 
*VIDEO 3.17 © 3 17 The Left Hand 


Cuando una persona diestra comienza a estudiar dirección, la mano izquierda a menudo se 
siente torpe y rígida. Se debe dedicar tiempo adicional a desarrollar los músculos de la 
mano izquierda para que se mueva con la misma suavidad y fluidez que la mano derecha. 
Si tu mano dominante es la izquierda, podrías experimentar los mismos problemas con el 
entrenamiento de tu mano derecha. 


Gestos Descendentes y Ascendentes 

Una vez que se logra fluidez en ambas manos, es crucial que las manos puedan moverse 
de manera completamente independiente y que la mano izquierda no simplemente refleje la 
derecha. Esta separación de movimientos no ocurre por accidente; al principio, encontrarás 
difícil dirigir una mano para realizar un gesto mientras la otra hace algo completamente 
diferente. Con frecuencia, los directores de orquesta abandonan su entrenamiento práctico 
demasiado pronto y nunca desarrollan completamente la independencia de manos 
necesaria para una dirección exitosa. En lugar de esto, la mano izquierda tiende a seguir los 
movimientos de la mano derecha. Es importante practicar usando tus manos por separado y 
juntas, hasta que domines los gestos físicos y la memoria muscular que permiten que cada 
una haga su trabajo específico. 


Gestos Descendentes y Ascendentes 

El primer paso con la mano izquierda es dominar los gestos descendentes y ascendentes. 
Estos son movimientos especialmente importantes porque los utilizarás para comunicar una 
variedad de niveles dinámicos e intensidad. 


Para entrenar tu mano izquierda, estirala frente a tu cuerpo como si fueras a estrechar la 
mano con alguien, luego mueve gradualmente la mano lenta y uniformemente hacia arriba y 
hacia abajo frente a tu cuerpo, ligeramente hacia el lado izquierdo. Practica este ejercicio 
primero con la palma hacia abajo, y luego realiza los mismos movimientos con la palma 
hacia arriba. Trata de evitar golpes o paradas dentro del gesto. 


Mientras practicas este movimiento ascendente y descendente con la mano izquierda, dirige 
un patrón básico de "cuatro" con la mano derecha. Asegúrate de que tus manos no se 
crucen ni choquen. Nunca deben cruzarse frente a tu cuerpo. Ten cuidado de no detener el 
movimiento constante de la mano izquierda cada vez que la mano derecha marque un 
golpe. El movimiento de la mano izquierda debe ser siempre fluido y suave. 
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A medida que fortaleces la independencia de tu mano izquierda, asegúrate de practicar los 
siguientes gestos, que son movimientos que a menudo se usarán al dirigir con la mano 
izquierda: 


Movimiento Descendente - Con Parada 
Para mostrar un largo y suave diminuendo: 


Deslizando un interruptor de atenuación hacia abajo corto 
Cerrando una caja de Jack-in-the-Box medio 
Bajando una persiana largo 
Deslizando los dedos por una cerca más largo 


Movimiento Ascendente - Con Parada 
Para mostrar un largo y suave crescendo: 


Deslizando un interruptor de atenuación hacia arriba corto 
Levantando la espuma de un baño de burbujas medio 
Levantando una ventana desde abajo largo 
Deslizando los dedos hacia arriba contra una cerca más largo 


Al utilizar los movimientos hacia abajo y hacia arriba con tu mano izquierda, experimenta 
mostrando diferentes cantidades de peso, variando desde la percepción de sin peso hasta 
un peso muy pesado. Estos tipos de gestos pueden ser utilizados para comunicar o afirmar 
cambios en la dinámica, o para mostrar tensión y liberación musical. 


Movimientos Horizontales: 


Una vez que te sientas cómodo con los gestos verticales, experimenta moviendo tu mano 
izquierda horizontalmente de un lado a otro. Nuevamente, puedes realizar este gesto con la 
palma hacia arriba o hacia abajo. El aspecto importante es mantener la mano en 
movimiento constante. El giro al final de cada gesto debe ser suave y fluido. A medida que 
te sientas más cómodo con estos movimientos laterales, agrega la mano derecha para 
dirigir una variedad de patrones de métrica al mismo tiempo. Mientras practicas, mantén el 
gesto de la mano izquierda ligeramente hacia el lado izquierdo de tu cuerpo para evitar que 
las manos se crucen. 
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Ejercicios para el Movimiento Lateral: 
Plano Horizontal con Palma Abajo (sin peso): 
Para mostrar una frase melódica larga. 


Ejemplos: 
Deslizar los dedos suavemente sobre una mesa ligero 
Trazar un arco de cúpula lentamente en el aire ligero 
Plano Horizontal con Peso (palma de lado): 
Para mostrar una frase larga con un crescendo. 
Ejemplos: 
Empujar algo con el dorso de la mano medio 
Arrastrar una toalla mojada por una piscina pesado 
Plano Horizontal con Resistencia (palma de lado): 
Para mostrar una frase larga con un diminuendo. 
Ejemplos: 
Deslizar la mano sobre la superficie del agua medio 
Tirar de una pila de monedas hacia ti medio 


Practicar estos movimientos con atención al control y la fluidez en cada dirección te ayudará 
a comunicar de manera más efectiva las ideas musicales a través de tus gestos. 


Anteriormente en el libro, hablamos sobre el plano horizontal directamente frente a ti. Dirigir 
en este plano con la palma abierta, directamente frente a los músicos, tiende a transmitir 
una postura negativa, casi como la de un policía. Esto no fomenta que los músicos toquen 
con libertad y debería evitarse. 


Combinando Direcciones y Patrones: 

A medida que desarrollas la independencia de tus manos, explora la dirección utilizando 
una variedad de gestos de lado a lado y de arriba hacia abajo con la mano izquierda, 
mientras la mano derecha dirige una serie de patrones de compás. Para practicar, escribe 
una lista de compases de métrica mixta en un papel que puedas seguir o practica el 
siguiente ejemplo. Esto puede ayudarte a desarrollar las habilidades de seguimiento visual 
necesarias para dirigir, mientras mejoras considerablemente tu capacidad para separar las 
acciones de la mano derecha e izquierda. 


A % 8 


DII 
DW 
PV) 
Aa 
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Ejercicio del Dibujo en un Póster: 


Otra forma de aumentar la independencia de tu mano izquierda es tomar una hoja grande 
de papel (A3' o más grande) y dibujar un patrón serpenteante que se conecte a sí mismo. 
Las líneas pueden superponerse y moverse por toda la página. Al final, tu dibujo podría 
verse algo así: 


Cuando hayas terminado tu dibujo, pégalo en una pared frente a ti a la altura del pecho. 
Centra tu dibujo frente a tu brazo izquierdo. Asegúrate de que al estar de pie frente a esta 
imagen, puedas tocar fácilmente el dibujo con los dedos. Ahora, traza cuidadosamente este 
patrón con los dedos de tu mano izquierda, moviendo la mano lenta y continuamente 
mientras sigues las líneas. Una vez que tu mano izquierda tenga control del patrón, agrega 
la mano derecha dirigiendo una variedad de métrica mientras continúas trazando la figura 
con la mano izquierda. Comienza con patrones de compás simples de dos, tres y cuatro, y 
luego intenta combinaciones métricas más complejas. Puedes usar un metrónomo para 
ayudarte a establecer un pulso constante. 


Aumentando la Dificultad: 


Para hacer las cosas más desafiantes, experimenta dirigiendo patrones de compás más 
grandes y más pequeños con la mano derecha, mientras mantienes la mano izquierda 
siguiendo lenta y continuamente tu diagrama "serpenteante". Incluso puedes probar algunos 
patrones de métrica mixta con la mano derecha. Este ejercicio te ayudará a establecer un 
mayor control sobre los movimientos independientes de ambas manos. 


Preparándote para Conceptos más Complejos: 
Una vez que te sientas cómodo con los patrones básicos de compás, los gestos de métrica 
mixta, y la independencia de tus manos derecha e izquierda, estarás listo para pasar a 


conceptos más complejos de comunicación de ideas musicales específicas a través de los 
gestos que ya has aprendido. 
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CAPÍTULO 4 


APLICACIÓN Y COMBINACIÓN DE GESTOS 


INICIANDO EL ENSAMBLE 


Dirigir a un grupo de músicos para que comiencen a tocar juntos es como aterrizar un avión. 
Si no lo ejecutas correctamente, puede ser una experiencia incómoda e incluso desastrosa. 
Para asegurar un comienzo musical limpio y seguro, primero debes asegurarte de tener la 
atención completa del ensamble. 


La Pausa 

Antes de comenzar a dirigir, presta mucha atención al nivel de sonido en la sala. Si aún no 
está en completo silencio, no comiences. Espera hasta que haya silencio total. Este 
momento, que llamo "la pausa", es muy importante para enfocar la atención y la energía del 
grupo para que puedan tocar bien juntos. 

Durante esta pausa, observa a los miembros del ensamble y trata de sintonizarte con la 
energía y el estado de ánimo en la sala. ¿Qué están pensando? ¿Qué están sintiendo? 
Este silencio antes de comenzar la música es crucial para establecer la esencia del sonido. 
Es el punto de partida para todo lo que ocurre en un ensayo o concierto. A veces, los 
músicos necesitarán más tiempo para prepararse. Mientras les permites este tiempo, 
permanece en el podio y espera tranquilamente. No te pongas inquieto, no cambies las 
páginas ni entierres la cabeza en la partitura. Ayuda a centrar su atención con tu 
comportamiento tranquilo. Dale a todos en la sala el tiempo necesario para enfocarse antes 
de que comience la música; este nivel de atención se mantendrá durante el resto del 
ensayo. 


El Golpe de Preparación 

A veces, los directores encuentran difícil dar un golpe de preparación estable para marcar el 
tempo y el ánimo al inicio de una pieza. Recuerda que el golpe de preparación siempre es 
un compás completo antes de la primera nota de la pieza. Por lo tanto, si la pieza comienza 
en el primer compás, tu mano debe comenzar en el punto de impacto del cuarto compas. Si 
la pieza comienza en el segundo compás, tu mano debe comenzar en el primer compás. Es 
esencial que muestres al menos un compás completo antes de que comience la música. 

El golpe de preparación debe indicar el tempo exacto de la pieza. Para asegurarlo, es útil 
contar un compás completo de compases en silencio en tu cabeza antes de mostrar tu 
golpe de preparación. Para establecer el tempo en tu mente, concéntrate en la melodía de 
una sección más compleja de la pieza para asegurarte de no marcar un tempo de inicio 
demasiado rápido o demasiado lento. Durante el movimiento de tu golpe de preparación, 
interioriza las subdivisiones internas del pulso contando un compás subdividido en tres 
tiempos. Esto te evitará apresurar tu gesto antes de la primera entrada. También es 
importante imaginar el sonido que quieres escuchar y asegurarte de que tu gesto de 
preparación prepare el ataque y la calidad del sonido. 
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Debes sentir una conexión con el sonido que quieres escuchar antes de que tu mano se 
mueva para dar el golpe de preparación. Aquí es donde la sensación de peso y resistencia, 
que mencionamos antes, debe practicarse y transmitirse claramente. La punta de la batuta 
debe sentirse como si estuviera levantando algo o alejándose de algo durante tu gesto de 
preparación. Esta resistencia creará una conexión con el sonido antes de que comiences. 
Tu gesto tendrá sustancia, lo que permitirá evocar un color de tono específico y un volumen 
adecuado del ensamble. 

Siempre respira al ritmo mientras das tu golpe de preparación. Esto alentará a tus músicos 
a respirar contigo. Tu respiración sincronizada permite a los músicos articular la primera 
nota con mayor claridad, para que puedan tocar o cantar juntos con facilidad. 

A medida que practicas el inicio del ensamble, recuerda que cuanto más corto sea el golpe 
de preparación, mayor será la probabilidad de que el grupo toque al unísono. Al decir 
"corto", me refiero a la distancia, no a la velocidad. Cuando uses un golpe corto para un 
golpe de preparación rápido, es posible que tengas que esperar un segundo antes de dar el 
golpe de entrada real. Cuando esto ocurra, es aún más importante que subdividas y 
cuentes, para que no te apresures desde el golpe de preparación hasta el golpe inicial. 


Practicando Golpes de Preparación 


Mientras practicas los golpes de preparación, comprende que estos comenzarán desde 
diferentes posiciones, dependiendo del inicio de la pieza. Esto significa que algunos golpes 
de preparación estarán dentro de un gesto vertical, mientras que otros se mostrarán en el 
plano horizontal. Algunos requerirán que combines un gesto vertical con uno horizontal. Los 
movimientos horizontales y verticales requieren diferentes músculos, y debes practicar 
moverlos suavemente entre estos gestos. Los siguientes ejercicios te ayudarán a practicar 
diferentes golpes de preparación. 


Preparación para el Primer Tiempo — Gesto Vertical 
El golpe de preparación para dirigir una entrada en el primer tiempo debe estar conectado 
con el peso y la energía. Experimenta con mostrar diferentes tipos de peso mientras 
practicas este gesto de preparación hacia el primer tiempo. 

*VIDEO 4.1 © 4 1 Prep for Beat One 


Trapo Mojado 

Descansa la punta de tu batuta en tu mesa de sonido frente a ti, luego levanta la punta de la 
batuta como si estuvieras levantando un trapo mojado, a una distancia de aproximadamente 
veinte centímetros, y luego bájala de nuevo. Siente el peso imaginario en la punta de tu 
batuta. Así es como debes conectarte con el sonido al prepararte para dar el golpe inicial. 
Practica este gesto nuevamente, inhalando mientras levantas, y exhalando mientras tu 
mano baja de nuevo. El ensamble tocará cuando tu mano baje. Ahora, imagina que el trapo 
mojado es más pequeño y ligero. ¿Cómo afectará esto la calidad o la plenitud de la 
entrada? 
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Botón 

Realiza el mismo gesto de nuevo, pero esta vez, imagina que estás levantando un botón de 
abrigo con la punta de tu batuta. Mientras levantas, cuenta hasta tres utilizando la 
subdivisión en tres tiempos, luego coloca el botón de nuevo en tu mesa de sonido. ¿Qué 
tipo de sonido y ataque musical produciría este gesto? ¿Puedes escucharlo en tu mente? 


Bola de Algodón 

Para un golpe de preparación aún más ligero, imagina que hay una bola de algodón en tu 
mesa de sonido. Recógela con la punta de tu batuta. Conéctate con ella y siente su 
ligereza. Intenta experimentar con golpes de preparación a diferentes tempos mientras 
recoges esta bola de algodón y la colocas de nuevo en tu mesa de sonido. Concentrarte en 
un objeto físico puede darle más sustancia a cada uno de tus gestos y te permite conectarte 
con los músicos y la música. 


Preparación para el Segundo Tiempo — Gesto Vertical seguido de Gesto Horizontal 


Cuando tengas una entrada que comienza en el segundo tiempo, el golpe de preparación 
se da en el primer tiempo. Aquí te presento algunos gestos para entrenar tu mano a mostrar 
este tipo de golpe de preparación. 

*VIDEO 4.2 © 4 2 Prep for Beat Two 


Persiana—Limpiando el Polvo 

Cuando el golpe de preparación se da en el primer tiempo para preparar una entrada en el 
segundo tiempo, debes comenzar con la mano muy alta. Para conectar con el sonido, 
imagina que estás tirando del cordón de una persiana. Una vez que la persiana se haya 
bajado hasta tu mesa de sonido, suéltala y deja que tu mano rebote ligeramente con el 
retroceso mientras inhalas para el golpe de preparación; luego, limpia el polvo de la mesa 
con un movimiento de tu mano hacia la izquierda o la derecha, dependiendo de si estás en 
un patrón de cuatro tiempos o de tres tiempos. 


Cerrando el Maletero—Deslizando Piedras 

Para un sonido o entrada más pesada, mantén tu mano en alto, como si estuviera sobre el 
capó o maletero levantado de un coche. Ahora presiona hacia abajo, sintiendo la resistencia 
al cerrar este capó. Siente cómo tu mano rebota ligeramente hacia arriba al cerrarse el capó 
y liberar la presión. Asegúrate de inhalar al liberar tu mano. Sigue esto con un gesto hacia 
cualquiera de los lados, imaginando que estás empujando una pila pesada de piedras fuera 
de tu mesa de sonido con la punta de tu batuta. Siente la resistencia al hacer este 
movimiento. 


Preparación para el Tercer Tiempo—Gesto Horizontal 
Las piezas o frases que comienzan en el tercer tiempo requerirán un tiempo preparatorio en 
el segundo tiempo. Los siguientes gestos se pueden utilizar para indicar este tiempo 


preparatorio. 
*VIDEO 4.3 © 4 3 Prep for Beat Three 
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Banda Elástica—Pintando una Línea 

Para mostrar el golpe de preparación para una entrada en el tercer tiempo dentro de un 
patrón estándar de cuatro tiempos, debes comenzar con la mano en el centro. Agarra el 
extremo de una banda elástica imaginaria e inhala mientras la estiras hacia tu izquierda. 
Siente la tensión y resistencia. Una vez que la banda elástica esté estirada, suéltala y luego 
dibuja un trazo de pintura a través de tu cuerpo, a la altura de tu mesa de sonido, como si 
estuvieras pintando una línea en una pared o pizarra, o pasando tu mano por la parte 
superior de una mesa. Siente las diferencias en los dos gestos: uno tiene resistencia y el 
otro una sensación de liberación. 


Golpe de Revés de Tenis 

Para una entrada más fuerte, necesitas mostrar un movimiento más vigoroso utilizando más 
velocidad y resistencia. Comienza nuevamente con tu mano en el centro, pero ahora 
imagina que estás llevando tu mano hacia tu lado izquierdo y tu batuta es como una raqueta 
de tenis. Inhala mientras llevas tu mano y brazo a través de tu cuerpo. Observa la ligera 
pausa antes de que la mano se desplace nuevamente hacia el lado derecho. Mientras te 
desplazas, concéntrate en el punto de impacto con "la pelota". Este es el punto de entrada 
para los músicos, seguido de una continuación del movimiento en la misma dirección. La 
energía del gesto se mueve hacia este punto de contacto y luego se libera. 


Preparación para el Cuarto Tiempo—Gesto Horizontal y luego Vertical 


Cuando desees mostrar un tiempo preparatorio antes del cuarto tiempo, este movimiento se 
muestra en el tercer tiempo. Recuerda que siempre debes conectar con el peso, la energía 
y la resistencia del movimiento para transmitir la calidad de sonido deseada. 

*VIDEO 4.4 © 4 4 Prep for Beat Four 


Banda Elástica—Brindis con una Copa de Vino 

Para preparar una entrada en el cuarto tiempo (o en un patrón de tres tiempos, en el tercer 
tiempo), puedes usar nuevamente el concepto de la banda elástica, solo que esta vez 
comienza en el centro y estira la banda elástica hacia el lado derecho. Asegúrate de 
recordar inhalar y contar un ritmo de tres tiempos mientras realizas este gesto. Una vez que 
hayas llegado al punto externo de tu movimiento, imagina que estás sosteniendo una copa 
de vino en tu mano y levántala hacia el centro de tu cuerpo, como si estuvieras proponiendo 
un brindis. El sonido ocurrirá al tomar y comenzar a levantar la copa. Siente el peso de la 
copa en tu mano mientras la levantas. Experimenta con una copa llena, una copa que 
contiene menos líquido y una vacía. Imagina la variedad de cualidades sonoras que se 
producirían con cada peso diferente. 


Saco de Piedras—Cuchara de Cubitos de Hielo 

Para inspirar un sonido aún más fuerte, experimenta con tirar de un saco pesado de piedras 
hacia la derecha sobre tu mesa de sonido mientras inhalas; luego, con una cuchara grande 
imaginaria en tu mano derecha, levanta un montón de cubitos de hielo congelados. Siente 
cómo esta percepción de peso difiere de la de una sola copa de vino. 


83 


Golpe de Preparación Adicional 

A veces es necesario dar dos golpes de preparación antes de comenzar una pieza. Esto se 
hace cuando una pieza tiene un tempo rápido que podría ser difícil de comenzar con un solo 
golpe. Este gesto adicional ayuda a comunicar el tempo y permite a los instrumentistas de 
viento y a los vocalistas respirar de manera más efectiva, para que la entrada sea conjunta. 
Cuando des dos golpes de preparación, el primero debe ser sin energía ni ictus. Para 
sentirte cómodo mostrando dos golpes de preparación, practica los siguientes gestos. 


GOLPES DE PREPARACIÓN ADICIONALES 


A veces es necesario dar dos tiempos preparatorios antes de comenzar una pieza. Esto se 
hace cuando la obra tiene un tempo rápido que podría ser difícil de iniciar con solo un 
tiempo. Este gesto adicional ayuda a comunicar el tempo y permite que los instrumentistas 
de viento y los vocalistas respiren de manera más efectiva, logrando así que la entrada sea 
conjunta. Cuando se dan dos tiempos preparatorios, el primero debe ser sin energía o ictus. 
Para familiarizarte con la indicación de dos tiempos preparatorios, practica los siguientes 
gestos. 


*VIDEO 4.5 614 5 Two Prep Beats 
Dos tiempos preparatorios 


Entradas en el Primer Tiempo 
Dirige una entrada en el primer tiempo, con dos tiempos preparatorios y un acento marcado: 


Golpe de preparación Limpia la mesa hacia tu derecha (sin energía—pasivo). 


Golpe de preparación Levanta un salero mientras inhalas (pensando en una subdivisión en tres 


tiempos del golpe). 


Entrada Tira el salero sobre la mesa, soltando tu agarre y tu respiración. 


Dirige una entrada en el primer tiempo, con dos tiempos de preparación y sin acento: 


Golpe de preparación Limpia la mesa a tu derecha (sin energía, de manera pasiva). 


Golpe de preparación Levanta el salero mientras inhalas. 


Entrada Coloca suavemente el salero de nuevo en la mesa y exhala. 


Entradas en el segundo tiempo. 
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Entradas en el segundo tiempo 
Dirige una entrada en el segundo tiempo, con dos tiempos de preparación: 


Golpe de 


preparación 


Golpe de 


preparación 


Entrada 


Desde la posición de reposo de tu mano en tu mesa imaginaria, ligeramente a la 
derecha de tu cuerpo, coloca tu dedo en el aire cerca del centro de tu cuerpo, como 


si fueras a hacer una pregunta (pasiva). 


Baja la persiana; suéltala con un rebote y una respiración. 


Mueve tu mano hacia la izquierda o la derecha para limpiar la mesa y suelta tu 


respiración. 


Entradas en el tercer tiempo 
Dirige una entrada en el tercer tiempo, con dos tiempos de preparación: 


Patrón de cuatro tiempos 


Golpe de 


preparación 


Golpe de 


preparación 


Entrada 


Comienza con tu mano elevada en el centro, luego colócala sobre la mesa (pasiva). 


Estira una banda elástica hacia la izquierda mientras inhalas. 


Limpia la mesa mientras mueves tu mano hacia la derecha, soltando tu respiración. 


Patrón de tres tiempos 


Golpe de 


preparación 


Golpe de 


preparación 


Entrada 


Desde la posición elevada de tu mano, colócala sobre la mesa (pasiva). 


Estira una banda elástica hacia la derecha mientras inhalas. 


Levanta una copa de vino para un brindis. 
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Entradas en el cuarto tiempo 
Dirige una entrada en el cuarto tiempo, con dos tiempos de preparación: 


Golpe de Comienza en el centro con tu mano sobre la mesa del sonido y limpia la mesa 
preparación hacia la izquierda (pasiva). 
Golpe de Estira la banda elástica completamente hacia la derecha mientras inhalas. 
preparación 
Entrada Levanta la copa de vino. 

La Entrada 


Al comenzar tu gesto preparatorio, estás comunicando el ataque y el sonido de la primera 
nota por el tipo de movimiento que estás usando. El tamaño de tu gesto influirá tanto en el 
volumen como en el carácter del sonido. La velocidad, la ubicación y el impacto del gesto 
definirán la articulación. ¿Quieres un sonido suave y esponjoso donde tu mano simplemente 
se hunda en tu mesa de sonido? ¿O prefieres una entrada aguda y precisa que requiera un 
ictus claro utilizando un movimiento de toque y rebote? La articulación de la primera nota y 
el nivel de volumen que deseas lograr se comunican a través del gesto preparatorio antes 
de la entrada. 


Entradas articuladas 
Las entradas breves y acentuadas se crean utilizando movimientos con un ictus y un rebote 
agudo. Estas entradas se pueden realizar en una variedad de niveles dinámicos, desde pp 
hasta ff. Cada uno de los movimientos listados a continuación tiene su propio gesto 
preparatorio naturalmente conectado. Estos gestos se pueden utilizar para cualquiera de los 
tiempos dentro de tu patrón de dirección. En general, se mueven hacia abajo en dirección, o 
se pueden realizar con un movimiento hacia adelante. Practica dar gestos de entrada 
articulada utilizando los siguientes movimientos. 

*VIDEO 4.6 © 4 6 Articulated Entrances 


Forte—Hacia abajo Forte— Hacia adelante 

e Rebotar una pelota de baloncesto. e Chasquear un látigo. 

e  Martillar un clavo en una mesa. e  Martillar un clavo en una pared. 
Piano— Hacia abajo Piano— Hacia adelante 

e Jugar con un yo-yo. e Lanzar un dardo. 

e Tocar un piano. e Golpear suavemente una pared. 
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Entradas suaves 
Para pasajes legato, debes usar un gesto que conecte el movimiento entre los tiempos. En 
lugar de rebotar y hacer un rebote, tu gesto debe comunicar que estás levantando un objeto 
con un peso percibido y moviéndolo al siguiente tiempo. Esto se muestra utilizando un 
movimiento más circular alrededor de cada punto de tiempo. Dentro de este gesto, debes 
establecer una conexión con el peso y la resistencia percibidos, y mantener un contacto 
continuo con el sonido. 

*VIDEO 4.7 © 4 7 Smooth Entrances 


Forte— e Levantar una roca pesada y moverla a cualquier lado. 
De lado a lado e Pasar tu mano hacia abajo a través del barro, recogerlo y moverlo a 


cualquier lado. 


Mezzo-forte— e Recoger un puñado de tierra y moverlo a otra pila. 
De lado a lado e Levantar un salero y moverlo a cualquier lado. 
Piano— e Recoger una canica y moverla a cualquier lado. 
De lado a lado e Recoger un guisante y moverlo a cualquier lado. 


e Recoger un grano de arroz y moverlo a cualquier lado. 


También puedes usar un movimiento de péndulo para dirigir entradas legato y pasajes 
legato de la música. Con este gesto, el impacto del tiempo ocurre en el medio del gesto, 
similar a golpear una pelota de tenis, no al final del movimiento como en una entrada con 
ictus. La mayoría de estos gestos se mueven de lado y horizontalmente. Necesitarás 
mostrar un leve movimiento de presión mientras pasas por cada punto de tiempo. 


Forte—Movimiento de péndulo e Balancear una raqueta de tenis. 


e  Balancear una espada. 


Mezzo-forte—Movimiento de péndulo e Acariciar a un perro. 


e Acariciar a un conejo. 


Piano—Movimiento de péndulo e Acariciar a un pájaro. 


e Acariciar a un ratón. 


Entradas presionadas 
Cierta música requiere que el sonido se hunda o se presione. Con este tipo de gesto, no 
hay un ataque nítido y claro, sino que el sonido comienza y luego aumenta un poco a 
medida que aumenta el contacto. Los movimientos que provocan este tipo de entrada 
musical presionada incluyen los siguientes. 

*VIDEO 4.8 © 4 8 Pressed Entrances 
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e Tocar una bola de algodón. 

e Presionar una esponja húmeda. 

e Presionar suavemente una almohada. 

e Rodar un rodillo (con ambas manos). 
El Retardo 


Para un director principiante, una de las cosas más difíciles de acostumbrarse es que el 
sonido de tu conjunto siempre parecerá estar una fracción de segundo detrás del impacto 
real de tu gesto. Esto se debe al tiempo de respuesta necesario para que un grupo grande 
reaccione a tu movimiento. En Europa, este sonido retrasado incluso se ha convertido en 
una tradición. Cuanto mayor sea el movimiento de rebote en tu gesto, más se retrasará el 
sonido. 


Es importante que no reacciones al sonido retrasado, ni de ninguna manera reduzcas la 
velocidad de tus gestos para "estar con el conjunto". En su lugar, siempre debes dirigir 
ligeramente por delante del sonido que estás escuchando, y liderar continuamente al grupo. 
Durante tus primeras experiencias dirigiendo, esto podría resultarte difícil, pero 
eventualmente lo dominarás. Si no diriges ligeramente por delante, no solo el grupo 
comenzará a tocar cada vez más despacio, sino que también dejarán de mirarte. 
Eventualmente, terminarás siguiéndolos, y se producirá muy poca música real. 


CONTROLANDO EL SONIDO 


Dirigir se trata de dar forma a los sonidos musicales, desarrollando la técnica para controlar 
la articulación del sonido, y entendiendo cómo se produce el sonido en los diferentes 
instrumentos o voces. Una sólida base en las características y limitaciones instrumentales y 
vocales te ayudará a seleccionar el gesto más apropiado para tu dirección, permitiendo así 
que los músicos se desempeñen mejor. 
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CARACTERÍSTICAS DE LOS INSTRUMENTOS 


Cada familia de instrumentos produce sonido de manera diferente y, por lo tanto, se 
beneficia de un tipo único de gesto para indicaciones y entradas. 


INSTRUMENTOS DE VIENTO MADERA 


Entradas 

Los instrumentos de doble lengúeta, como los oboes y fagotes, siempre necesitarán un ictus 
muy marcado en sus entradas para que el sonido de sus instrumentos pueda ser 
proyectado. Sus lengúetas requieren una respiración fuerte por parte del músico y una clara 
técnica de articulación. 


Los flautistas necesitan una clara ubicación del sonido con una buena respiración, pero no 
tanto un ictus marcado. Un gesto de tipo presionado funciona bien para sus entradas, a 
menos que sus partes indiquen notas acentuadas. 


Los instrumentos de lengúeta simple, como los clarinetes y saxofones, no necesitan ictus, a 
menos que estén tocando una entrada con acento. Pueden entrar suavemente, incluso con 
un gesto muy suave. 


Notas difíciles 

Las notas bajas en las flautas tienden a tener dificultades para proyectarse a través del 
conjunto. Ten en cuenta este problema mientras ensayas y equilibras una sección. Incluso si 
les pides que toquen más fuerte en su registro bajo, no es posible en su instrumento. 

Las notas bajas en los oboes son difíciles de ejecutar afinadas y suavemente. Sé 
comprensivo con tus oboístas cuando estén en su registro más bajo. Es posible que no 
puedan tocar tan suavemente como te gustaría debido a las limitaciones del instrumento. 
Los fagotes a veces tienden a tocar ligeramente altos. Al afinar acordes, es procedimiento 
estándar afinar desde el fondo o el instrumento más grave, pero si escuchas que tus fagotes 
están tocando altos, entonces afina desde la parte superior o el medio del acorde, y haz que 
los fagotes coincidan con esa afinación primero. Una vez que estés seguro de que la 
afinación es estable, puedes añadir los otros instrumentos. 


INSTRUMENTOS DE VIENTO METAL 


Respiración 

Los músicos de viento metal necesitan una buena respiración y también un ictus claro para 
tocar juntos. Cuanto más grave es el instrumento, mayor es el gesto y la respiración 
preparatoria que se necesita. Se requiere mucho aire para producir una entrada precisa con 
una buena calidad de tono en la tuba. Ayuda a tus músicos de viento metal a respirar y 
tocar juntos. 

Cuando trabajes con músicos de viento metal, instrúyelos a que la respiración entre notas o 
frases nunca debe tomarse de la nota que sigue; en cambio, la nota actual debe acortarse 
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para permitir tiempo para una respiración rápida. De lo contrario, las entradas y los cambios 
de nota sonarán continuamente retrasados. 


Registro 

Las notas bajas y legato en los instrumentos de viento metal tienden a sonar detrás del 
resto del conjunto porque lleva un poco más de tiempo producir el sonido en el instrumento. 
Al interpretar pasajes bajos en los instrumentos de viento metal, asegúrate de que los 
músicos anticipen las entradas de estas notas. Es útil que muestres claramente la 
respiración a la sección y anticipes este posible retraso. 


Los grandes saltos interválicos en los instrumentos de viento metal también tienden a ser 
difíciles de producir. Ayuda a tus músicos en estos pasajes continuando el movimiento en 
tiempo hacia el siguiente tiempo y no permitiendo que la música se arrastre. 


Colocación 

Debido a que muchos de los intérpretes de viento metal se sientan en la parte trasera de la 
sala de ensayo o del escenario, puede ser difícil para ellos ver el tiempo con claridad o 
escuchar tus instrucciones. Ten en cuenta estos problemas al dirigir. Habla en voz alta y 
asegúrate de que tu gesto sea lo suficientemente amplio cuando la sección de viento metal 
esté tocando. 


Esta distancia extendida del podio y del público también afectará el sonido de los 
instrumentos de viento metal en la sala, a veces haciendo que se escuche tarde. Cuando 
esto ocurra, utiliza un gesto más suave con menos ictus para mover a los músicos más 
rápido hacia el siguiente tiempo. Los grandes movimientos de rebote siempre crearán un 
efecto de retardo en el sonido. 


INSTRUMENTOS DE CUERDA 


Cuando trabajas con instrumentos de cuerda, tienes dos tipos diferentes de producción de 
sonido: con arco o punteado. Dentro de la categoría de ataques con arco tenemos notas 
acentuadas y entradas, notas legato y entradas, y una gran variedad de tipos de ataques y 
articulaciones que se sitúan entre ambos. 


Entradas y Ataques Legato 

Los músicos de cuerda pueden realizar una entrada legato con muy poco movimiento por 
parte del director. Cuanto menos claro seas, más suave y difuso será el sonido. Esto es 
especialmente útil si deseas un sonido muy transparente. Un gesto presionado es útil para 
mostrar una entrada legato en las cuerdas; cuanto más peso se muestre en el gesto, mayor 
será el volumen de la entrada. 


Entradas y Ataques Staccato 

Al dirigir entradas staccato en las cuerdas, puedes usar un ictus fuerte y un tipo de gesto 
con rebote. Tu gesto puede imitar la forma en que los músicos de cuerda colocan su arco en 
la cuerda y la forma en que presionan para crear un ataque acentuado. 
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Otras Entradas y Ataques con Arco 

Los músicos de cuerda pueden realizar acentos fuertes con arco hacia abajo que se repiten, 
o staccato con arco hacia arriba donde todas las notas se ejecutan en un solo arco. 
También pueden enganchar notas más largas en un solo arco pero aún así tener una ligera 
separación de cada nota. Cuando dirijas pasajes que involucren estos tipos de 
articulaciones, tu mano puede mostrar un movimiento similar a la forma en que un músico 
de cuerda tira del arco. Cuanto más trabajes con músicos de cuerda, más cómodo te 
sentirás conectando con la variedad de sonidos que produce el arco. 

Entradas Pizzicato 

El movimiento para los sonidos punteados en la sección de cuerdas debe ser muy claro. 
Necesitarás mostrar una respiración preparatoria fuerte para asegurar que todos los 
músicos punteen en el mismo momento exacto. El movimiento de rebote de este gesto 
también debe ser claro para dictar el resonar y la liberación del sonido. No puedes ser 
dubitativo al dirigir pasajes pizzicato. Tus músicos necesitarán que cada tiempo pizzicato 
sea dado claramente con un ictus y rebote, o no puntearán juntos. 


Tendencia a Acelerar 

Siempre que los músicos de cuerda tengan pasajes rápidos y difíciles de semicorcheas, 
tenderán a acelerar. Para contrarrestar esto, utiliza gradualmente un gesto más amplio y 
legato, incluso si estás dirigiendo un pasaje articulado. Este tipo de gesto evitará que la 
sección de cuerdas se acelere, ya que estarás más conectado a las notas en movimiento 
dentro de los tiempos, y la distancia que recorre tu mano les impedirá adelantarse al 
siguiente tiempo demasiado pronto. 


Características Vocales 

Para los cantantes, mostrar la respiración es vital para iniciar el conjunto al mismo tiempo y 
para crear un sonido uniforme. Esfuérzate por respirar con tu grupo en todas sus entradas. 
A medida que ensayas con tu coro, debes asegurarte de no mostrar ninguna tensión en tus 
hombros, cara, manos o cuerpo. Los miembros de tu coro percibirán inconscientemente 
esta tensión y reflejarán tu postura con sus cuerpos. La tensión corporal creará problemas 
vocales y una calidad de sonido forzada. 


Acentos Vocales 

Las consonantes en las palabras de una pieza generalmente crean el efecto de notas 
acentuadas. Debes tener especial cuidado con las letras s, sh, t, y z porque tienden a 
sobresalir en la textura vocal si no se producen absolutamente al mismo tiempo. Estas 
sílabas deben ser dirigidas cuidadosamente con un ictus claro, seguido de una liberación 
precisa del sonido de la consonante. 


Tono Vocal 

Se logra un tono vocal uniforme asegurándose de que los cantantes vocalicen exactamente 
los mismos sonidos de vocales. Las vocales principales como ay, ee, ah, oh, oo son 
relativamente fáciles de equilibrar dentro de tus secciones. Sin embargo, hay muchos otros 
sonidos vocales que pueden malinterpretarse. Si diriges música coral, es importante que te 
familiarices con el Alfabeto Fonético Internacional, que tiene un símbolo específico para 
cada sonido. Aquí tienes una lista de algunos de los sonidos vocales más importantes y 
cómo pueden marcarse en una pieza de música para que todos los pronuncien de la misma 
manera. 
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Diptongos 

Un diptongo es un sonido vocálico compuesto que combina dos vocales y se mueve 
rápidamente de una a la otra, creando un nuevo sonido. Los diptongos deben ser 
pronunciados correctamente por todos los miembros de tu conjunto vocal si deseas lograr 
una calidad de tono uniforme. Si los miembros de tu coro comprenden completamente la 
pronunciación de los diptongos y marcan sus partituras con antelación, tendrás una calidad 
vocal más uniforme, lo que te ahorrará un valioso tiempo de ensayo. 


LA MANO IZQUIERDA 


Como director, es importante que aprendas a utilizar la mano izquierda de manera efectiva. 
Tu mano derecha puede ser usada para mostrar el tempo, el carácter, las dinámicas, las 
frases musicales e incluso para dar indicaciones si se ajustan fácilmente al patrón de los 
tiempos; la mano izquierda se utiliza para indicaciones que no encajan en los patrones de 
tiempos, énfasis especiales de dinámicas para secciones específicas del conjunto, énfasis 
en eventos especiales de la música, acentos repentinos, marcaciones de ppp o fff, 
crescendos, diminuendos y, por supuesto, para pasar páginas. 


Es importante que tu mano izquierda funcione de manera independiente de la derecha. Esto 
no es algo que ocurra de manera natural, sino que debe ser entrenado. Muchos directores 
simplemente reflejan las acciones de la mano derecha con la mano izquierda. Este no es un 
uso efectivo de tus gestos. 


No necesitas utilizar la mano izquierda todo el tiempo. Cuando no esté en uso, puedes 
dejarla descansar cerca de tu costado en una posición relajada. Trata de evitar dejar tu 
mano cerca del estómago o en el aire. Esto puede ser distractor y puede confundir a tus 
intérpretes. 


Al entrenar tu mano izquierda, recuerda mantener los dedos relajados pero cercanos entre 
sí. Esto te dará un mejor control y un mejor sonido de tu conjunto. Practica mover la mano 
izquierda en movimientos largos, suaves y lentos sin ningún rebote ni mostrar los pulsos 
individuales. Necesitarás poder moverla de manera independiente, tanto vertical como 
horizontalmente, mientras la mano derecha marca los patrones estándar. Aquí hay algunas 
áreas en las que puedes enfocarte para entrenar y utilizar tu mano izquierda: 


Acentos y síncopas 

Indicaciones y cortes 

Sostenidos y liberaciones 

Fraseo y carácter 

Crescendos y diminuendos 
Contrastes repentinos de dinámicas 
Gestos para ajustar el balance 
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ACENTOS Y SÍNCOPAS 


Tipos de Acentos 

Un acento es una notación musical que cambia la articulación de una nota de manera que la 
hace ligeramente más fuerte y más pronunciada que el resto de las notas a su alrededor. 
Hay muchas maneras de producir un acento y muchas formas en las que los acentos 
pueden ser utilizados en un pasaje musical. 

A veces, un compositor usa un acento para iniciar un motivo musical para que se pueda 
escuchar claramente. Otras veces, el acento puede ser utilizado para resaltar las notas 
principales de la armonía, como un punto de exclamación. Sin embargo, con más 
frecuencia, los acentos se utilizan para llamar la atención sobre un ritmo específico o para 
crear un ritmo interno contrastante en una frase o sección musical. 


Acentos con Lengúetazo 

Los músicos de viento madera y metales tocan los acentos ajustando la cantidad y la 
velocidad del aire que soplan a través de sus instrumentos, pero el impacto real del acento 
se crea por el movimiento de la lengua en la boquilla. A menudo, utilizan sílabas como "ta" 
para trompas y trompetas, y "doo" para el trombón, o "tu" para la tuba. Los acentos y 
articulaciones más rápidos se producen mediante el uso de la técnica de doble lengúetazo, 
utilizando sílabas como "ti-ke", "ti-ke-ti" y "ti-ke-ti-ke". 


Acentos con Arco 

Los instrumentistas de cuerda crean un sonido acentuado ajustando el peso, la presión y la 
velocidad del arco al comenzar el sonido; cuanto más peso y presión, más pesado, o más 
fuerte, será el acento. Una velocidad rápida del arco podría proyectar un acento 
rápidamente con una claridad corta y aguda, mientras que una velocidad más lenta del arco 
podría lograr un acento más fuerte y prolongado. 


Acentos Golpeados 

Los instrumentos de percusión crean acentos al cambiar repentinamente el peso y la 
velocidad del golpe, lo que aumentará la articulación y el volumen de la nota acentuada. No 
pueden realizar la misma variedad de acentos que los instrumentos de viento o cuerda 
porque es imposible controlar el volumen sostenido de su sonido después del golpe inicial. 


Acentos Vocales 

Los acentos vocales se realizan generalmente enfatizando los sonidos consonánticos e 
incrementando el volumen de la nota utilizando más aire. Las palabras que comienzan con 
una consonante explosiva siempre parecerán más fuertes, incluso si un acento no está 
realmente marcado en la partitura. Estas consonantes son p, b, t, d, ch, j (dzh), k, y g. Para 
la articulación de estas consonantes explosivas, el flujo del aire se detiene brevemente, y el 
sonido explosivo resulta cuando se libera la presión del aire. Letras como s, sh y z también 
tienden a atravesar la textura vocal, y es importante que las consonantes en estas sílabas 
comiencen y terminen exactamente juntas. Siempre ten en cuenta el texto al evaluar los 
acentos en una pieza vocal. 


Notación de Acentos 


En general, la marcación más común para un acento es ">", pero también existen 
articulaciones acentuadas marcadas de las siguientes maneras. 
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Cada uno de estos diferentes tipos de acentos requerirá que muestres un gesto diferente 
para comunicar la cantidad de estrés o articulación que el músico debe usar en esa nota. 
Los diferentes instrumentos también requerirán un gesto ligeramente diferente. Siempre que 
estés dirigiendo acentos, deberías dar un pulso preparatorio notablemente más corto con 
una pequeña pausa antes de la nota acentuada. Esto ayudará a los intérpretes a comenzar 
la articulación juntos. 


Los gestos de acento siempre van acompañados de un movimiento de rebote. Este rebote 
es necesario para mostrar la liberación del sonido acentuado, de modo que los músicos 
puedan terminar el acento al mismo tiempo. La velocidad del rebote después del ataque 
ayudará a definir la duración del acento real. 


Después de que se toque un acento, es importante que el conjunto regrese al nivel 
dinámico principal y no permanezca en el nivel dinámico más alto producido por el acento. A 
menudo, los grupos tocan cada vez más fuerte a medida que tocan un pasaje de música 
acentuado. Volver al nivel dinámico original es algo que debe ser enfatizado y practicado. 


Entradas Acentuadas 
Para todos los acentos anotados, existen diferentes gestos que puedes utilizar para 
comunicar el tipo específico de sonido acentuado que te gustaría escuchar. Experimenta 
con estos movimientos listados a continuación hasta que te sientas cómodo con los 
diferentes gestos. 

*VIDEO 4.9 © 4 9 Accents 


Acentos de Volumen 

Los gestos básicos de acento se pueden mostrar en una variedad de niveles de volumen. 
Aquí hay algunos ejemplos para que practiques. Intenta realizar estos movimientos con 
cualquiera de las manos. 


e  Revienta un globo con un alfiler sobre la mesa frente a ti (movimiento hacia abajo) (piano). 

e Lanza una canica a la mesa (mezzo-piano). 

e Sostén un pequeño martillo en tu mano derecha, levántalo, luego golpea rápidamente hacia abajo y 
rebota después de golpear el clavo (mezzo-forte). 


e Sostén un gran martillo en tu mano derecha y golpea un clavo (forte). 


Puntos . (staccato) / dot accent 

El acento con punto, o articulación staccato, es quizás uno de los acentos más fáciles de 
mostrar. Se realiza con un rápido movimiento de los dedos o la muñeca. Se puede dirigir 
con energía hacia el punto de acento o con energía en retirada. Cada movimiento creará un 
tipo diferente de ataque acentuado. 


e Deja caer gotas de agua de las yemas de tus dedos o de la punta de la batuta con un movimiento 
rápido (hacia abajo—energía hacia). 
e Finge que estás tocando una estufa caliente con tu dedo o la batuta; siente cómo tu mano se retira 


rápidamente (hacia arriba—energía en retirada). 
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Cuñas > (Marcato) / wedge accent 

Los músicos a menudo tienen dificultad para definir la diferencia de sonido entre un acento 
con punto estándar y el acento con cuña que Beethoven amaba usar. El gesto para el 
acento con cuña debe transmitir más peso y fuerza que el gesto del acento con punto. 


e Sostén un martillo de tamaño regular; golpea un gran clavo sobre la mesa frente a ti y deja que tu 
mano rebote naturalmente hacia arriba (forte). 
e Sostén una gran maza en tu mano; golpea hacia abajo para clavar una estaca y deja que tu mano 


rebote naturalmente (fortissimo). 


Guiones - (Tenuto) / dash accent 

Los guiones musicales se comunican mediante un movimiento de presión en el gesto. 
Cuando un compositor escribe un acento con un guión “—” sobre una nota, los músicos a 
veces exageran su longitud, tocándola demasiado largo; o compensan en la dirección 
opuesta, tocando las notas demasiado separadas. Dependiendo de cómo se use el guión 
en la frase, debes tomar decisiones musicales sobre su longitud y luego mostrar esta 
longitud claramente con tu gesto. 


e Presiona hacia abajo y luego libera la presión en una esponja mojada (piano). 


e Presiona hacia abajo y luego libera la presión en una almohada (mezzo-forte). 


Puntos y Guiones Combinados 

La notación de un guion en una nota con un punto adicional es aún más controvertida. ¿Se 
debe tocar esto corto o largo? ¿Cuál notación es dominante, el punto o el guion? Una vez 
que hayas tomado una decisión artística sobre la longitud deseada de la nota, debes 
mostrar esta longitud exacta a través de tu gesto. Es importante que dediques tiempo a 
desarrollar la técnica de mano para controlar con precisión las diferentes longitudes y 
niveles de volumen de los acentos impresos. 


Sincopación 

Las síncopas escritas dentro de una frase musical pueden crear una sensación de acentos. 
Cuando estés dirigiendo un pasaje sincopado, la sincopación siempre ocurre después de un 
pulso principal. Debido a esto, puedes querer instintivamente insertar “clics” adicionales o 
subdivisiones en el patrón del pulso para mostrar el acento de la sincopación. Esto es 
incorrecto. Siempre que estés dirigiendo un pasaje sincopado, debes dirigir los pulsos 
fuertes, no los pulsos internos. Confía en que los músicos toquen el ritmo sincopado tal 
como está escrito. Simplemente necesitan un pulso claro en los pulsos fuertes. 

Es útil cuando dirijas sincopaciones mantener tu patrón de pulso general pequeño y claro. Si 
el ritmo sincopado también contiene acentos escritos, da más movimiento acentuado a los 
pulsos principales solamente. Nunca trates de dirigir los acentos reales dentro del patrón 
sincopado. Cuando dirijas sincopaciones, asegúrate de que tu gesto de pulso no tenga un 
rebote. El movimiento de rebote interfiere con la capacidad de los intérpretes para colocar el 
ritmo sincopado. Los movimientos sin rebote pueden parecer rígidos, detenidos y no 
musicales para ti; sin embargo, la claridad de este tipo de gesto es esencial para que los 
músicos toquen los pulsos internos del patrón correctamente. Aquí hay algunos ejemplos de 
ritmos sincopados para que practiques la dirección. 
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Contratiempos 

Las entradas o patrones rítmicos que ocurren en un contratiempo deben ser dirigidos de la 
misma manera que un ritmo sincopado, incluso si es solo una nota. Nunca enfatices el ritmo 
O la entrada en el contratiempo. En cambio, da un pulso principal muy claro y acentuado sin 
rebote, y permite que el músico o la sección coloque la entrada en el contratiempo. Este 
gesto es similar a cortar madera con un hacha pequeña. El hacha golpea la madera y 
permanece allí; no rebota hacia arriba como el martillo. Debes esperar un momento y luego 
levantarlo con un gesto separado. Este movimiento funciona bien para dirigir patrones en 
contratiempo. 


ENTRADAS 


Uno de los principales trabajos de la mano izquierda es indicar a los músicos o cantantes 
cuándo deben comenzar. Esto se llama entrada. Cuando nuevos instrumentos o líneas 
vocales entran en la textura de una pieza, es importante que el director les dé una señal. El 
pulso preparatorio y la respiración antes de la señal son los elementos más importantes a 
comunicar. La longitud y el carácter de la respiración preparatoria señalan el tono, el tempo 
y el ataque que deseas que los músicos produzcan. La entrada, como cualquier pulso 
preparatorio, debe comenzar siempre un pulso completo antes de que los intérpretes 
comiencen. No es necesario señalar cada entrada, por lo que a continuación se presenta 
una lista para ayudarte a decidir si un instrumento o sección necesita una entrada. 
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Debes dar una entrada cuando: 


El instrumento o línea vocal entra por primera vez. 

Los músicos entran después de un largo descanso. 

Los músicos tienen una línea melódica o armónica importante. 

Hay un ritmo complicado involucrado en la entrada. 

Quieres animar al intérprete y también controlar la calidad y el carácter del sonido. 
Necesitas comunicar un cambio repentino de dinámica. 

La melodía se transfiere de un instrumento o línea a otro, como en una fuga. 

La parte es difícil debido a los extremos del rango (ya sea bajo o alto). 


También querrás marcar: 


Notas pizzicato aisladas en las cuerdas o acordes aislados. 
Efectos especiales de percusión como platillos, triángulo, bloque de madera o gong. 


Tipos de entradas 
Cuando pensamos en el gesto de entrada, generalmente pensamos en marcar con la mano 
izquierda, pero hay formas adicionales de dar una señal a un instrumento o sección. 


Señal con la mano izquierda — Este es el tipo de señal más común y generalmente 
se realiza usando las yemas de los dedos, o con el primer dedo tocando ligeramente 
el pulgar. 

Señal con la mano abierta — Este gesto también se realiza con la mano izquierda, 
pero con la palma hacia arriba. Puedes usar este movimiento para mostrar una 
entrada legato para inspirar una línea melódica hermosa. 

Señal con la batuta — Si tu mano izquierda ya está ocupada mostrando dinámicas, 
puedes dar una señal apuntando la punta de tu batuta hacia un músico o sección. 
Señal con la cabeza — Si no quieres interrumpir el flujo de la frase con una señal 
grande con la mano, y si la señal es un reconocimiento al músico para confirmar que 
está en el lugar correcto, puedes dar una señal con un leve asentimiento de la 
cabeza. 

Señal con los ojos — Las señales con los ojos son una extensión de las señales con 
la cabeza, pero generalmente se hacen con anticipación estableciendo contacto 
visual con un músico que no ha estado tocando durante un tiempo. Es importante 
captar la atención del músico para que pueda prepararse para la entrada. 


Cómo Dar Entrada 

Para marcar una entrada con la mano izquierda, utiliza un movimiento pequeño con el 
primer dedo tocando ligeramente el pulgar. Tu palma estará básicamente orientada hacia 
afuera. El movimiento de entrada es similar a tocar una puerta una vez, colocar pequeñas 
cantidades de pintura en un lienzo o clavar una chincheta en una pared. El tamaño y la 
fuerza del gesto están directamente relacionados con el volumen que deseas transmitir. 


Asegúrate de dar solo un tipo específico de entrada a la vez. Si estás dando una señal con 
la mano izquierda, no des una señal con la cabeza al mismo tiempo. Dar ambas señales 
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envía un mensaje confuso. No debe haber movimiento extra de la cabeza y el mentón 
mientras señalas, a menos que estés dando específicamente una señal con la cabeza. 


Mientras practicas las entradas, recuerda que la respiración y el gesto preparatorios 
siempre se dan un pulso completo antes de la señal, como en un pulso de inicio. Este es el 
movimiento que anima a los intérpretes a respirar en el tempo correcto. También es 
importante establecer contacto visual con la persona o sección, unos compases antes de la 
entrada, para asegurarte de que no estén perdidos y que estén listos para tocar o cantar. Tu 
gesto de señalización debe dirigirse específicamente a la persona o grupo que hace la 
entrada, no un movimiento aleatorio en el aire. No dejes que tu atención se desvíe del 
intérprete hasta que estés seguro de que ha entrado y está tocando todo correctamente. 
Esto incluye escuchar y ajustar la articulación, así como escuchar el color del tono y el 
equilibrio con los otros músicos. 


Entrada en el Pulso 

Cuando des una entrada que ocurra en un pulso fuerte, es importante mostrar una buena 
respiración. El movimiento de señalización es similar a sacar un dardo del tablero con los 
dedos mientras inhalas; y luego lanzarlo de nuevo al tablero con una liberación. El gesto es 
pequeño, y tu mano solo debería moverse unos diez a doce centímetros. El momento de 
conexión con el dardo establece el comienzo del pulso preparatorio, que te conecta con tus 
músicos. La liberación lanzada del dardo es el gesto de señalización con un rebote. Si la 
música tiene un carácter más legato, puedes usar un gesto que tenga más un movimiento 
de presionar y liberar y menos ictus. 


Entrada Fuera del Pulso 

Para dirigir entradas que comienzan en un contratiempo, es necesario usar un gesto similar 
al gesto de la "entrada del dardo", pero en lugar de una flecha, imagina que estás 
sosteniendo un pequeño resorte en el extremo de tu dedo. Mueve tu mano hacia adelante y 
haz que el resorte rebote en la pared frente a ti en el pulso fuerte antes de la entrada en el 
contratiempo. No intentes mostrar ningún pulso interno adicional en el contratiempo; solo 
siente el rebote del resorte. Los músicos colocarán su entrada en el contratiempo, siempre y 
cuando muestres el rebote y no detengas el movimiento de tu mano. 


Múltiples Entradas en Diferentes Pulsos 

Para practicar cómo mostrar muchas señales de entrada consecutivamente, escribe las 
palabras "1 y 2 y 3 y 4" una y otra vez en una hoja de papel. Ahora, rodea un número o "y" 
dentro de cada grupo de cuatro. No rodees lo mismo en cada compas. El número o la 
palabra que rodeaste representará las señales de entrada que vas a mostrar. Luego, 
mientras diriges un patrón de cuatro tiempos con tu mano derecha, muestra las señales de 
entrada con tu mano izquierda para cada uno de los elementos que rodeaste. Después de 
practicar esto, haz una nueva tabla de números e intenta marcar las entradas con tu mano 


izquierda mientras marcas patrones de tres, cinco y seis tiempos. 


> of _ ' + . a 
2 and 3land4 and ond 2 and 3 andi 4 und 


und and land 


1 and 2(ond i3 and 4 and 1 and 2 andl 
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Movimientos de Entradas 
Una variedad de gestos puede ser útil para comunicar diferentes tipos de señales. Aquí 
algunos ejemplos. 

*VIDEO 4.10 © 4 10 Cuing Motions 


Para entradas claramente articuladas Sacar un dardo de un tablero y lanzarlo 


Para entradas levantadas y ligeras Hacer rebotar un pequeño resorte contra una 


pared frente a ti 
Para entradas fuertes pero cortas y acentuadas Tirar de una resortera hacia atrás y soltarla 
Para entradas de notas largas y sostenidas Presionar y mantener presionado un timbre 


Para entradas legato que involucran a muchos  Cepillar tu mano sobre una mesa (con la palma 


intérpretes realizando una dinámica más suave hacia un lado) 


Para mostrar la amplitud de la frase Lanzar un Frisbee con tu mano izquierda 


Cuándo NO Dar entradas 

En algunas circunstancias específicas, no debes intentar marcar entradas. Esto es cierto 
cuando las entradas ocurren muy rápidamente en una textura contrapuntística densa. 
Demasiadas señales demasiado cerca unas de otras son confusas para los intérpretes, ya 
que podrían no estar seguros a quién estás indicando. También podrías parecer un poco 
ridículo apuntando por todas partes tan rápido. Es mejor insistir en que los miembros de tu 
conjunto cuenten cuidadosamente durante estos pasajes, y confiar en su capacidad musical 
individual. 


Patrones y Diagramas de Entradas 

Si tienes una sección fuga que requiere señalar múltiples instrumentos uno tras otro, es 
mejor que hagas un diagrama de señalización y memorices el patrón de tus gestos. Haz 
una lista de los instrumentos que estás señalando en el orden en que tocan y memorízalo. 
Esto te ayudará a sentirte más seguro al dirigir esta sección de la pieza. 


Necesitas entrenar no solo tu mente respecto al orden de las señales, sino también tus 
manos para dominar los movimientos físicos. Si experimentas dificultad señalando 
diferentes secciones a un tempo rápido, practica el patrón de señalización lentamente hasta 
que tus manos se familiaricen con los movimientos. Una vez que el patrón esté 
memorizado, puedes practicarlo en cualquier lugar, visualizándolo mentalmente y también 
practicando los movimientos físicamente. 
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Patrones de Ejemplo 


Strings 


2nd Violin Viola 2nd Violin Viola 2nd Violin Viola 


INE |} = | LA 


1st Violin Cello/Bass 1st Violin Cello/Bass 1st Violin Cello/Bass 


Woodwinds 


Clarinet Bassoon Clarinet Bassoon Clarinet Bassoon 


=—=—_—=——— 
Flute e Flute *—:"0bo0e Flute Oboe 


Soprano 


Entradas con Diferentes Distribución de Asientos 

A veces, puedes encontrarte en un ensayo donde estás dirigiendo como invitado, y el grupo 
estará organizado de manera diferente a lo que esperabas. Es importante anticipar esta 
situación y practicar tus patrones de señalización usando diferentes configuraciones de 
escenario para el conjunto. Si has memorizado el orden de las entradas de los 
instrumentos, es relativamente fácil re-entrenar tus manos para señalizar en diferentes 
ubicaciones. Practica los ejercicios de señalización anteriores, pero utiliza una variedad de 
configuraciones de asiento. 


Haz una lista de instrumentos aleatorios para señalar en el orden en que los anotaste. A 
partir de los diagramas a continuación, selecciona una configuración de cuerdas diferente 
para usar con cada diagrama de orquesta completa y practica dando estas señales. Luego, 
experimenta mostrando señales usando las diferentes configuraciones de banda. Escribe 
una lista de señales vocales y practica con los diagramas del coro. Observa cuánto tiempo 
te lleva reentrenar tus manos para la ubicación de los gestos en cada nuevo diagrama. 
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Posible distribución de las cuerdas 


Full Orchestra 


So 
` 


Percussion 


LS 


re | oboe | 


JS 


Percussion 


Harp 


9 
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Trumpets Tuba 


OO 


Percussion 
s on sd 


Large Band 


Battery Perc. 


Battery Perc. 


Aux, Perc. Timpani 


Mallets 


Meg 
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Chorus 


El 


*VIDEO 4.11 @ 4 11 Cutoffs 


CORTES 


Cada corte requiere un movimiento preparatorio o respiración para alertar al conjunto. Este 
movimiento debe comunicar el tipo específico de liberación deseada. ¿Quieres que el 
sonido se detenga abruptamente, o quieres que el sonido sea levantado y resonante? Si 
estás trabajando con un coro, ¿cuál es la sílaba exacta del corte y en qué compás, o parte 
del compás, quieres que se coloque? 


Un corte puede ser dado con cualquiera de las manos, dependiendo del contexto musical. 
Los cortes pueden mostrarse con un movimiento corto hacia arriba y hacia abajo, ictus, que 
libera el sonido con un rebote fuera del compás; o con un movimiento pequeño y circular, 


como una “e” invertida. 


Cortes hacia Arriba y Abajo 

Para practicar los cortes usando el movimiento hacia arriba y hacia abajo, coloca tu mano o 
batuta sobre una superficie. Esta es la posición para tu mano al sostener una nota antes del 
corte. Ahora, levanta tu mano unos dos centímetros y luego toca suavemente con los dedos 
de la mano o la punta de la batuta sobre la superficie, dejando que rebote hacia arriba. El 
primer levantamiento es el beat preparatorio, y el toque en la superficie es el punto exacto 
del corte. 
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Cortes en Forma de “e” Invertida 

Con el corte en forma de “e” invertida, la parte superior del círculo es tu respiración y 
movimiento preparatorio para el corte, y el final del gesto de la “e” es el punto exacto del 
corte. Si estás dirigiendo con la mano, podrías cerrar ligeramente la mano y tocar tu pulgar 


con el dedo medio en el punto final de la “e” para mostrar el corte del sonido. Tu movimiento 
continuará ligeramente después de que la mano se haya cerrado y el corte haya ocurrido. 


Liberación del Sonido 
Cuando termines un corte, puedes usar un movimiento abrupto sin rebote, o una liberación 
levantada. La manera en que muestras el corte determinará la liberación de la última nota. 


Corte Abrupto Este movimiento se detiene completamente en el corte exacto. El gesto es similar 
a apagar un interruptor de luz. No hay rebote ni movimiento después del 


momento del corte. 


Corte Levantado Este movimiento de corte utiliza un rebote y en realidad levantarás el sonido, 
permitiendo que el sonido continúe sonando después de que el núcleo de la nota 


se haya detenido. 


Ejercicio de Múltiples Cortes 

Con tu hoja de papel y números, realiza el mismo tipo de ejercicio que con las múltiples 
señales, pero en lugar de señalar, da el movimiento de un corte en cada uno de los 
números o palabras circled. Practica mostrando la diferencia entre un corte detenido y un 
corte levantado. Experimenta haciendo tus movimientos más grandes o más pequeños 
dependiendo del número de personas involucradas. Observa la diferencia entre cortar a un 
solo jugador y cortar a toda una sección. Si estás mostrando un corte para solo una parte de 
tu conjunto, asegúrate de que estás animando a los demás a continuar al mismo tiempo. 
Puedes hacer esto mostrando un patrón de beat suave y continuo con tu mano derecha 
mientras estás mostrando el gesto de corte con tu mano izquierda, o manteniendo tu mano 
quieta para sostener un acorde o nota después de que se haya dado el gesto de corte. 


LEVANTAMIENTOS, SOSTENIMIENTOS, PAUSAS Y LIBERACIONES 


Levantamientos y Cesuras 

Un levantamiento, o cesura, es una pausa que ocurre entre dos notas o inmediatamente 
antes del inicio del siguiente compás o sección. Esta pausa se produce por una detención o 
levantamiento del sonido. Si hay un corte involucrado, necesitará un movimiento de rebote. 
A veces, será necesario insertar un beat preparatorio adicional después del levantamiento o 
cesura para preparar la próxima entrada. 
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Hay tres tipos básicos de levantamientos o cesuras: 
e Una pausa corta en el movimiento de la música indicada por un’ o // sobre el 
compás. 
e Una respiración corta o levantamiento para mostrar un nuevo comienzo entre dos 
frases distintas. 
e Una ruptura completa que se usa para separar secciones musicales de diferentes 
caracteres. 


Pausas 
Una pausa es una suspensión del pulso regular de la pieza. La mayoría de las veces, las 
pausas se dirigen con un gesto de “dead-beat” o un movimiento que no tiene energía ni 
respiración. Es importante que estos beats silenciosos no tengan rebote y que sean muy 
pequeños e inactivos en carácter. 
Las pausas escritas al principio de una pieza, incluso cuando nadie toca, deben mostrarse 
claramente para que aquellos que cuentan no pierdan su lugar. Las pausas escritas al final 
de una pieza, cuando nadie está tocando, no necesitan ser marcadas. 
Las pausas se dirigen colocando o moviendo la mano en la superficie de sonido sin energía 
utilizando un gesto de “tiempo muerto”. Dirige el siguiente ejemplo utilizando gestos de 
“dead-beat” para las pausas y gestos activos para las notas. Asegúrate de que cada entrada 
sea precedida por un beat preparatorio claro y una respiración. 

*VIDEO 4.12 © 4 12 Rests 


Pausas de Acompanamiento y Recitativo 

Cuando una parte contiene pasajes en los que los musicos estan en silencio durante mucho 
tiempo, como secciones solistas en un concierto, debes mostrar claramente los downbeats 
de estos compases de descanso, pero no necesitas mostrar todos los beats del compas si 
el tempo es constante y la música es predecible. Confía en que tus músicos saben contar. 
Sin embargo, dependerán de ti para darles una señal antes de su próxima entrada, así 
como una buena respiración y señal. Si no eres claro con estas señales, tus músicos 
podrían entrar tarde o perder la entrada por completo. 


Si estás dirigiendo un recitativo de ópera, hay dos enfoques comúnmente utilizados. El 
primero consiste en mover la batuta lentamente en tempo con gestos de “tiempos muertos” 
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a lo largo de todos los descansos hasta que ocurra la siguiente entrada. Si es un recitativo 
corto, puedes mostrar cada beat del compás con movimiento mínimo. Si es una sección 
más larga, puedes usar un solo beat para marcar cada compás a medida que ocurre, y 
luego no marcar el resto de los pulsos en cada compás. 


El segundo enfoque para dirigir el recitativo implica mostrar rápidamente los downbeats 
pasivos equivalentes al número total de compases de descanso en el recitativo antes de la 
siguiente entrada, y luego esperar con tu batuta en posición para señalar la próxima 
entrada. La posición de espera es un beat completo antes de la entrada del conjunto. 
Cuando el cantante o instrumentista llegue a ese punto, da un beat preparatorio fuerte y una 
respiración para traer a todos. 


En el recitativo de ópera, si la nota de entrada está en el beat, darías un beat preparatorio 
estándar, un beat completo antes de la entrada. Si la entrada ocurre después del beat, o en 
un offbeat, usarias un gesto de sincopación: un movimiento que muestra un impacto fuerte y 
luego se detiene. 


Es útil marcar tu partitura para que sepas en qué beat debes esperar para estar en posición 
para la próxima señal. Aquí hay marcas de símbolos de muestra para tu partitura. 


*VIDEO 4.13 © 4 13 Recitative 


Symbols 


| J L AW 
el L A“ 


Cuando diriges un recitativo, asegúrate de estudiar las palabras y la música del solista para 
que puedas ser flexible en su seguimiento. Debes memorizar las palabras clave que se 
alinean con las entradas del conjunto y marcarlas claramente en tu partitura. 


Si estás sosteniendo acordes debajo de un recitativo vocal donde los acordes se tocan 
suavemente pero con energía sostenida, es importante que comuniques energía continua y 
que no relajes la intensidad musical mientras sostienes estas notas. Incluso si el mismo 
acorde o nota se sostiene continuamente durante muchos compases, el primer beat de 
cada compás debe estar claramente marcado para los músicos que están contando los 
descansos. Mientras sostienes estas notas o acordes, asegúrate de que tu batuta termine y 
se mantenga en la posición correcta para mostrar la respiración para la próxima entrada 
musical. 
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Thus Saith the Lord 
Handel - Messiah 


Recitative. 


the Lord of Hosts; 


E 
2 
E 


tle while; 


Yet once a 


sea and the dry land, 


the 


ns and the carth 


n 


the hear 


- (gohen thee? 


(Gon}his day havel be 


my 


A 
- 


Unto which of the angelssaid be at any 


lJ J 
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CALDERONES 
VIDEO 4.14 @ 4 14 Fermatas 


Las calderones Un calderón es una notación musical que se utiliza para extender una nota, 
acorde o momento de silencio en la música. La duración del calderón debe ser mayor que el 
valor normal de la nota o silencio sobre el que se coloca, sin embargo, la duración exacta no 
está especificada. Depende del director definir la longitud adecuada de cada calderón. 


En algunos periodos estilísticos de la música, es común mantener un calderón durante el 
doble del valor original de la nota. Esta fórmula puede funcionar, pero no debe tomarse 
como la solución para todos los calderones. Debes usar tu propia musicalidad para 
determinar la duración que suene correcta y que mantenga el impulso y la energía de la 
composición. 


Cuando dirijas calderones, debes planificar dónde estará tu batuta al final de la pausa para 
que esté en la posición adecuada para preparar la siguiente entrada. Debes identificar el 
pulso en el que comienza el próximo sonido, y luego retroceder al menos un pulso completo 
para poder dar el gesto preparatorio correcto. A veces, al sostener un calderón, es 
necesario agregar un pulso extra en el patrón, repitiendo el pulso que estás manteniendo, 
para poder dirigir el pulso preparatorio para la siguiente entrada. 


Tipos de Calderones 

Todos los calderones se dividen en dos categorías básicas: 
(1) calderones que se mantienen y continúan sin pausa; y 
(2) calderones que requieren un corte. 


Dentro de esta última categoría, hay dos subtipos de calderones que utilizan un corte: 
(1) calderones donde el corte se convierte en el pulso preparatorio para la siguiente 
entrada; y 
(2) calderones que requieren un corte completo seguido de una pausa. Después de 
la pausa, se da un nuevo pulso preparatorio para indicar la siguiente entrada. 


Calderones Continuos 

Un calderón continuo no requiere un corte del sonido, y la nota sostenida continúa en la 
siguiente frase sin pausa. Con este tipo de calderón, la mano derecha se detiene en la nota 
del calderón y la sostiene. Mientras mantienes el calderón, puedes apoyar el sonido 
mostrando un crescendo o un diminuendo según lo desees con la mano izquierda. Al final 
del calderón, no hay descanso después de la prolongación. Mientras la nota aún se 
sostiene, tu mano derecha debe comenzar a moverse para mostrar el pulso preparatorio 
para la siguiente nota, y luego este gesto continúa en el siguiente pulso. 


~ ~ 
. . 


terrier 4> ip afrrri 


108 


Scheherazade - movement 2, m.367-m.373 
Rimsky-Korsakov 


y AN 


Calderones con Cortes 

Las calderones con cortes comienzan de la misma manera que el calderón continua. La 
mano derecha deja de marcar para sostener el calderón, mientras que la mano izquierda se 
usa para controlar los niveles dinámicos. En este caso, la mano izquierda se utiliza para 
mostrar el corte, mientras que la mano derecha se prepara para mostrar el nuevo compás 
preparatorio. 


Dos tipos de calderones utilizan cortes: 

e Calderón con Silencio Corto: 
Este calderón es seguido por un silencio corto de hasta un compás o menos, y luego la 
pieza continúa. Al dirigir este tipo de calderón, el gesto de corte también puede servir como 
gesto preparatorio para la próxima entrada. El corte crea una ligera pausa después del 
calderón, y esta pausa suele tener la longitud del compás preparatorio. 


tp reri ar ri dera! 


e Calderón seguido de un silencio o descanso considerablemente más largo que un 
compás: En este caso, se deben dar dos gestos separados: uno para el corte y otro 
para mostrar el compás preparatorio para la próxima entrada. 


af -ir 4 2 ee 


Calderones bajo Cadenzas 

Cuando diriges un calderón dentro de un pasaje de cadencia, tu mano derecha seguirá 
mostrando la prolongación extendida mientras que la mano izquierda se utiliza para dar 
entradas a cualquier músico que tenga intervenciones separadas dentro de esa 
prolongación. 
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Scheherazade - movement 2, m.164 
Rimsky-Korsakov 


Scheherazade - movement 2, m.108-m.109 
Rimsky-Korsakov 


Molto moderato 


Calderones con Pulso Repetido 

Existen situaciones en las que un calderón ocurre en un pulso específico y la siguiente 
entrada comienza solo un pulso después. Para que los músicos sepan cuándo tocar o 
cantar después del calderón, necesitarás mostrar el pulso que estás manteniendo dos 
veces. Llegarás a la nota del calderón para sostenerla y luego la mostrarás nuevamente con 
una respiración como el pulso preparatorio para la siguiente nota. 

Si estás en un patrón de un solo pulso, como un 3/8 o 3/4 rápido, este rebatido implicará 
mostrar un compás adicional como el pulso preparatorio para la siguiente entrada. 


Reglas Generales para Calderón 
e Movimiento Gradual: Cuando estés sosteniendo un calderón, asegúrate de mover tu 
mano gradualmente a la posición necesaria para mostrar el compás preparatorio 
para la próxima entrada. 


e Cambio de Tempo: A veces, la música después de un calderón está en un nuevo 
tempo, como un allegro después de una introducción lenta. Asegúrate de que tu 
compás preparatorio esté claramente en el nuevo tempo. 


e Ultimo Compás: Si un calderón ocurre en el último tiempo de un compás, mantén 


cualquier movimiento de rebote en la parte baja de tu espacio de dirección, para que 
tu mano tenga espacio para dar el nuevo tiempo preparatorio. 
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e Líneas Musicales con Calderones Variados: Si surge una situación en la que 
diferentes líneas musicales tienen calderones de valores de nota variados, puedes 
cortar al grupo que tiene el valor más corto con tu mano izquierda mientras 
continúas sosteniendo a los otros con tu mano derecha. 


e Calderones sobre Nota Larga o Silencio: Si un calderón se coloca sobre una nota o 
silencio largo, hay situaciones en las que deberías continuar marcando el compás a 
través de la nota sostenida o el silencio dentro del patrón hasta que se complete la 
cuenta final. Marcar hasta el final del valor de la nota ayudará a evitar confusiones 
sobre en qué pulso estás sosteniendo. Estos pulsos deben mostrarse como pulsos 
"muertos", sin energía ni rebote, pero si los intérpretes están tocando o cantando 
durante este calderón, debes mantener un sentido general de energía. 


Una vez que te sientas cómodo mostrando los diferentes tipos de fermatas, podrás centrarte 
en los gestos para cambiar y controlar el tempo y las dinámicas. 
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CAPÍTULO 5: 


CONTROLANDO EL TEMPO Y EL VOLUMEN 


ACELERANDO Y FRENANDO 


Quizás recuerdes esa primera experiencia cuando descubriste que si movías tus brazos 
más rápido, el grupo realmente te seguía, y si ralentizabas tus gestos, el grupo también 
disminuía la velocidad. Ser capaz de controlar el tempo de una pieza musical es esencial 
para crear la interpretación musical. Esto es algo que debes dominar para ser un director 
efectivo. 


SELECCIONANDO EL TEMPO 


Una de las tareas más importantes de un director es establecer el tempo de una pieza 
musical. Con cada composición, hay un cierto tempo que se siente correcto y funciona 
musicalmente. ¿Cómo encuentras el tempo adecuado? 


La mayoría de las partituras nuevas contienen indicaciones de metrónomo por parte del 
compositor, impresas en la música. Con tu metrónomo, verifica la indicación de tempo 
impresa contra el contorno de la música. ¿Tiene sentido? ¿Fluye la música de manera 
suave? Ahora, encuentra el pasaje más intrincado en el movimiento o la pieza. ¿Cómo 
suena ese pasaje a este tempo? ¿Sigue pareciendo correcto el tempo o necesita ser 
ajustado? Con todas las piezas, el pasaje más involucrado, y también el pasaje con menos 
movimiento, debe revisarse para asegurarse de que ambos funcionen dentro del tempo 
seleccionado. 


Si el compositor no marcó ninguna indicación de tempo en la música, intenta cantar las 
melodías de la pieza. ¿A qué tempo puedes cantar las frases de una sola respiración? 
Prueba eso en los pasajes más rápidos y más lentos y ve si puedes encontrar el tempo que 
se ajuste a todo. Una vez que hayas decidido lo que es apropiado para la pieza, asegúrate 
de anotar claramente tu marca de tempo en tu partitura para que cada vez que ensayes la 
pieza, dirijas al mismo tempo. 


Terminología de Tempo 

Cuando los compositores no han marcado instrucciones específicas de metrónomo en la 
partitura, suelen haber escrito algunos términos descriptivos musicales para orientarte en la 
dirección correcta. Esto es particularmente común en cualquier música escrita antes de 
Beethoven, pero también es prevalente en las partituras de Gustav Mahler y otros 
compositores más recientes. Palabras como allegro, adagio o presto se utilizan a menudo 
para describir el sentimiento o estado de ánimo general que el compositor desea transmitir. 
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Aun así, depende de ti, como director, decidir qué tempo específico es el adecuado para dar 
vida a una pieza. 


Otras Consideraciones 

El tamaño del conjunto y las dimensiones de la sala de ensayo o del auditorio también 
influirán en tus decisiones con respecto al tempo. Los conjuntos más pequeños pueden 
tocar más rápido y mantener un sonido más claro que los conjuntos grandes. Las salas con 
menos eco te permitirán tocar ciertos pasajes más rápido, mientras que una sala con una 
reverberación significativa ensuciará rápidamente la calidad del sonido. Esto podría requerir 
que reduzcas ligeramente tus tempos para mantener la claridad. Los espacios de actuación 
que permiten a los músicos escucharse bien entre sí aumentarán la capacidad del conjunto 
para tocar juntos pasajes difíciles y rápidos. 


MOSTRANDO EL TEMPO CORRECTO 


Conocer el tempo correcto y comunicarlo realmente a un grupo de músicos son dos asuntos 
diferentes. Establecerás tu tempo con tu gesto ascendente, o gesto preparatorio, pero el 
tempo rara vez es consistente durante toda una pieza o movimiento. Debes ser capaz de 
marcar el tempo de manera uniforme, pero también ser capaz de mostrar sutiles cambios en 
el tempo que podrían ocurrir en medio de un compás, en tiempos distintos al primero. 


Al establecer el tempo de una pieza musical, la velocidad de tus movimientos siempre está 
relacionada con el tamaño del gesto. Los gestos pequeños se pueden realizar rápidamente, 
mientras que los gestos más grandes requieren más tiempo para moverse entre los 
tiempos. A medida que estableces tu tempo, ajusta el tamaño de tu gesto en relación con el 
tempo que intentas comunicar. En general, se aplica lo siguiente: 


Tempos Rápidos Para comunicar un tempo rápido, mantén el gesto pequeño con un ictus claro. 


Un gesto grande tiende a ser poco claro en un tempo rápido. 


Tempos Lentos Para mostrar un tempo lento, puedes usar un gesto más grande, pero también 
debes aprender a controlar los movimientos de tus manos para que puedan 
moverse de manera suave, sin tirones o pausas. Es importante sentir 
constantemente la resistencia del peso percibido dentro del gesto de un tempo 


lento. 


Evita Dirigir Subdivisiones 

Aunque te puedas sentir tentado a subdividir tu patrón de tiempo en un tempo muy lento, no 
es una buena idea a menos que la música lo requiera absolutamente. Siempre esfuérzate 
por dirigir en el patrón de tiempo más grande y desarrolla tu técnica para que puedas 
controlar y sostener movimientos muy lentos con tu mano. Mientras practicas gestos lentos, 
subdivide continuamente cada tiempo en tu mente para que te conectes con el pulso 
interno. Si no subdivides cada tiempo, podrías acelerar tu patrón. Dirigir en un patrón de 
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tiempo grande producirá un sonido más libre y relajado que permite a la música "respirar". 
Esto es más claro para los músicos porque confías en ellos y no interfieres con su 
interpretación. 


Estableciendo el Ritmo Interno 

Como director, debes tener un sentido del ritmo fuerte e internalizado. También es esencial 
desarrollar el hábito de escuchar las subdivisiones internas en semicorcheas, no solo las 
subdivisiones de negras y blancas dentro de una frase musical. Para cualquier pasaje con 
ritmos intrincados, es importante mantener tus oídos enfocados en la línea que se mueve 
más rápido. Los intérpretes que tocan semicorcheas y fusas deben tener tiempo para 
colocar todas sus notas dentro del compás. Si las otras partes se adelantan, y tú las sigues 
porque no estás subdividiendo con cuidado, podrías encontrarte con un desastre musical. 


Es útil configurar tu metrónomo para que marque las subdivisiones internas de tu tempo 
mientras practicas. Esto te facilitará desarrollar un sentido interno de subdivisión. Mientras 
diriges notas largas en la música, concéntrate en las subdivisiones internas de estas notas 
largas en tu mente. Esto evitará que dirijas de manera inconsistente en nombre de la 
"musicalidad" y permitirá que el conjunto toque mejor en conjunto. 


Retraso o Aceleración 

Cuando un conjunto está tocando a un tempo diferente del que deseas, probablemente 
estás causando este conflicto a través de algo que estás haciendo. Quizás apresuraste tu 
gesto preparatorio al no subdividir cuidadosamente, o tal vez un clic extra mostrado con tu 
muñeca o codo resultó en que el conjunto tocara un poco más lento. Lo primero que debes 
hacer cuando el grupo no está tocando junto es evaluar lo que estás haciendo que podría 
estar causando confusión. Intenta dirigir más pequeño y con mayor claridad para asegurarte 
de que estás enviando un solo mensaje a los músicos. Si el problema con el tempo surge 
desde el comienzo de la pieza o de una sección que acabas de comenzar, intenta empezar 
de nuevo, pero esta vez, da dos gestos preparatorios antes de comenzar. A menudo, en 
tempos rápidos, un solo gesto preparatorio no es suficiente para establecer claramente el 
tempo. 


Retraso 

Cuando escuchas que el conjunto se está retrasando constantemente o tocando más lento 
que tu pulso, probablemente estés dirigiendo con un patrón demasiado grande y mostrando 
demasiado rebote. Cambiar el tamaño de tu gesto a un patrón más pequeño con menos 
rebote probablemente resolverá el problema. Un rebote grande crea un espacio en el 
tiempo durante el cual no puedes controlar con precisión el sonido del conjunto. Con un 
gesto más fluido y conectado, tendrás una mejor oportunidad de impulsar al grupo hacia 
adelante para que no se ralentice. 


El retraso a menudo ocurre cuando estás demasiado enfocado en los tiempos principales y 
estás esperando escuchar el sonido antes de continuar. En su lugar, concéntrate más en 
pensar en las subdivisiones internas entre los tiempos principales, no en los tiempos 
principales. Estas subdivisiones internas proporcionan la señal de preparación que define el 
tempo para los tiempos principales. Siempre avanza hacia la siguiente subdivisión. También 
puedes usar un movimiento circular para llevar al grupo de nuevo al tempo. Esto se puede 
mostrar con tu mano izquierda mientras tu mano derecha marca el pulso principal. Este 
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gesto es interpretado inmediatamente por los músicos como una señal de que están 
atrasados y necesitan acelerar. 


Aceleración 

Si el conjunto está acelerando, lo cual es común cuando están leyendo a primera vista 
piezas con semicorcheas o fusas difíciles, primero debes dirigir con un patrón más pequeño 
para captar su atención. Una vez que estés seguro de tener su enfoque, puedes ir 
ampliando gradualmente tu patrón de gesto, retrocediendo ligeramente el tempo para 
controlar la aceleración. Mientras haces esto, enfatiza los tiempos principales con un gesto 
más marcado, pero mantén el rebote pequeño para no perder el control del sonido. 


CAMBIO DE TEMPO 


Para que los músicos te sigan, deben percibir lo que vas a hacer antes de que lo hagas. No 
solo deben seguirte; también deben ser capaces de anticiparse. El tempo se establece 
comunicando un gesto preparatorio muy claro. Las secciones de música que requieren un 
nuevo tempo deben tratarse exactamente como si fueran el comienzo de una nueva pieza. 
Es útil hacer que el gesto preparatorio para cada nuevo tempo sea un poco más grande de 
lo que normalmente dirigirías. Sin embargo, asegúrate de que este aumento en el tamaño 
no ralentice tu patrón de gesto. Un movimiento preparatorio más grande brinda a los 
músicos una señal más clara a seguir mientras intentan anticiparse a tu nuevo tempo. 


Cuando estás pasando de un tempo lento a uno más rápido, como en una sección de 
"Introducción y Allegro" de una pieza, es importante que tu patrón de gesto permanezca 
bajo y que no utilices un movimiento de rebote al final de la sección lenta. Esto permitirá que 
tu mano esté en la posición correcta para introducir el nuevo gesto preparatorio que 
establecerá el nuevo tempo. Es posible que necesites detenerte por un momento antes de 
dar el nuevo gesto preparatorio para el tempo de allegro. 


Cambio de Tempo sin Tiempo para Preparación 

A veces, ocurre un cambio de tempo muy repentino en una pieza cuando no hay tiempo 
para dar un gesto preparatorio adecuado. Cuando esto sucede, debes detenerte en el 
tempo anterior un poco antes, y mientras el conjunto sigue tocando las últimas notas en el 
tempo anterior, debes dar rápidamente un pequeño gesto preparatorio en el nuevo tempo. 
Asegúrate de que los primeros compases del nuevo tempo sean dirigidos con un patrón 
más grande que sea muy claro y marcado. Debes transmitir tu convicción del nuevo tempo 
con gran confianza cuando un cambio de tempo ocurre de repente. 


Cambios de Compás sin Cambio de Tempo 

Cuando un compositor escribe un cambio de compás pero mantiene el pulso interno de la 
música igual, el público puede percibirlo como un cambio de tempo debido al cambio en el 
ritmo. Es muy común ver notado en una partitura que [= o J = J. Al dirigir este tipo de 
transiciones, debes mantener el mismo pulso exacto aunque tu patrón de gesto pueda estar 
cambiando drásticamente. 
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Relaciones de Tempo 

A menudo, un tempo previamente establecido tiene una relación directa con un nuevo 
tempo en una pieza. En esta situación, la música podría estar notada al doble de velocidad, 
doppio movimento (J = J), o la mitad de lenta, (J = J). Para mantener la relación del pulso 
consistente, debes enfocarte en los pulsos fuertes y mantener la relación igual. 


doppio movimento 


SA 
e =O rn @= 120 le =e) 
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A veces, ocurre un cambio de tempo en el que hay una relación metronómica, pero no es 
una relación equitativa. Tal vez una corchea (Jf) de un tresillo de negra (JJJ) en el primer 
tempo equivale a una corchea estándar en el nuevo tempo. Para la mayoría de la música 
escrita antes de 1900, las transiciones musicales tienen más sentido si puedes establecer 
una relación de tempo entre las dos secciones, incluso cuando esta relación no esté 
específicamente indicada por el compositor. Esto también se aplica a la relación entre los 
movimientos de una pieza. Todo fluirá de manera más efectiva si hay una relación 
metronómica entre todos los tempos que has seleccionado. 


Por supuesto, hay situaciones que implican cambios de tempo en los que no existe 
absolutamente ninguna relación de pulso. Estos son los más difíciles de dirigir. Debes estar 
seguro con los tempos de cada sección individual, especialmente si estás comenzando y 
deteniéndote y trabajando las dos secciones por separado durante un ensayo. Es esencial 
para la competencia técnica de los músicos que la música se ensaye al mismo tempo 
seleccionado para la interpretación, excepto cuando puedas estar ensayando un pasaje 
técnicamente difícil de manera lenta. Para mantener tus tempos consistentes, anota 
cuidadosamente las marcas del metrónomo al inicio de cada sección en tu partitura y ten a 
mano tu metrónomo durante los ensayos para verificar tus tempos. 
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Ajuste(pacing) del Cambio de Tempo 

Mientras diriges, puede ser necesario ajustar un tempo ligeramente más rápido o más lento 
para crear una transición suave entre dos tempos diferentes. Para que una transición suene 
fluida, define el tempo inicial y el final, luego calcula el número de pulsos necesarios para 
realizar el cambio y distribuye las marcas de metrónomo básicas entre estos dos tempos. 
Debes identificar una marca de metrónomo precisa para cada compás para ayudarte a 
avanzar sistemáticamente hacia el nuevo tempo. Un metrónomo de dial es muy útil para 
practicar accelerandos y rallentandos porque puedes moverlo un clic a la vez, ya sea más 
rápido o más lento, para establecer un ritmo uniforme. Es útil escribir estas notaciones de 
metrónomo en tu partitura encima de cada compás para recordarte cómo dar forma a estos 
cambios de tempo. 


Accelerando 


Para dirigir un accelerando, debes escuchar cuidadosamente al conjunto, asegurándote de 
captar su atención con tus ojos y manos antes de intentar moverlos hacia adelante. Es 
importante que no intentes cambiar el tempo hasta que tengas toda su atención. Por lo 
tanto, debes prepararte para el cambio de tempo unos compases antes del punto en el que 
ocurre el accelerando en la música. 


Al comenzar el accelerando, necesitarás reducir el rebote de tu gesto y la cantidad de 
espacio entre los pulsos. Enfócate en enfatizar los pulsos principales mientras haces el 
accelerando. Planifica el ritmo y practícalo con un metrónomo para que tu accelerando sea 
uniforme y avance de manera constante. A medida que el tempo aumenta, el movimiento de 
tu gesto debe volverse más pequeño. Aquí hay algunas pautas generales para dirigir un 
accelerando: 
*VIDEO 5.1 © 5 1 Accelerando 

Si quieres ir más rápido: 

Usa un gesto más vertical. 

Dirige más pequeño y haz que la distancia entre los pulsos sea gradualmente más 

pequeña. 

Aumenta la velocidad del movimiento entre tus pulsos. 

Enfócate en los pulsos principales y enfatisalos con una sensación de staccato seco. 

Utiliza un tipo de pulso circular para mover al grupo hacia adelante. 


Ejercicios: 

Dirige corcheas básicas en un patrón de cuatro tiempos. Comienza en J = 60, luego acelera 
gradualmente a J = 140. Comienza mostrando el accelerando a lo largo de ocho compases. 
Nota el tempo que necesitas dirigir en cada compás para que el cambio parezca gradual. 
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Ahora, practica el mismo ejercicio nuevamente, solo que reduce el número de compases 
utilizados para el accelerando. Asegúrate de escribir el punto de llegada del metrónomo 
para cada compás. 


Practica repetir este ejercicio, reduciendo el número de compases cada vez, hasta que 
puedas dirigir un accelerando dentro de un solo compás. 


Compases Fusionados 


Al hacer un accelerando desde un tempo lento hacia un tempo más rápido, puede ser 
necesario fusionar tus compases. Los compases fusionados se vuelven gradualmente 
menos definidos para permitirte cambiar de un patrón de compás a otro. 
Aquí hay algunos ejercicios para practicar esta técnica: 

*VIDEO 5.2 © 5 2 Conducting Merged Beats 


Ejercicio 1: De un patron de cuatro subdividido a un patron de cuatro normal 

Comienza dirigiendo lentamente un patrón de cuatro subdividido. En el siguiente compas, 
redondea gradualmente los tiempos "y" hasta que dirijas sin mostrar la subdivisión. Luego, a 
medida que continúas, reduce lentamente el tamaño de tu gesto general y aumenta el 


tempo. 


Ejercicio 2: De un patrón de cuatro a un patrón de dos dentro de un accelerando 

Para hacer esta transición, deja de mostrar gradualmente los tiempos segundo y tercero. 
Primero, hazlos más pequeños con muy poco movimiento hacia los lados, luego pasa a un 
gesto de dos tiempos subdividido mientras sigues mostrando los cuatro pulsos. 
Gradualmente, redondea tu movimiento hacia un patrón curvado de dos tiempos a medida 
que aumenta el tempo. 
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Ejercicio 3: De un patrón de tres tiempos a un patrón de un tiempo dentro de un 
accelerando 

Primero dirige unos compases en el patrón de tres tiempos. Luego, reduce gradualmente el 
tamaño del segundo tiempo y acércalo al primer tiempo. A medida que aumentas el tempo, 
fusiona tu gesto redondeando el segundo tiempo. Finalmente, dirigirás una línea recta hacia 
abajo, seguida de un gesto curvado hacia arriba. Los tiempos segundo y tercero 
desaparecerán del gesto, pero debes seguir contándolos internamente. 


KS BI 


Rallentando 


En tu dirección, te encontrarás con muchas situaciones en las que debes controlar un 
rallentando o un ritardando. A veces, es útil usar la mano izquierda para enfocar la atención 
antes de comenzar un rallentando. Asegúrate de establecer buen contacto visual y planificar 
cuidadosamente el ritmo de cada cambio de tempo. Una vez que tengas la atención total de 
tu conjunto, agranda gradualmente el tamaño de tu gesto y disminuye la velocidad y la 
cantidad de rebote entre los pulsos. El resultado será un gesto más legato, conectado, con 
énfasis en alargar la energía entre los pulsos para disminuir gradualmente el tempo.Reglas 
generales para dirigir un rallentando 

*VIDEO 5.3 615 3 Rallentando 


Si quieres ir más despacio: 
Usa un gesto más horizontal. 
Disminuye la velocidad de tu gesto de rebote. 
Dirige más grande y expande gradualmente la distancia entre los pulsos. 
Muestra más resistencia dentro de tu patrón de compás. 
Si deseas mantener el tamaño del gesto igual, debes reducir la velocidad dentro de 
cada pulso y hacerlo más legato. 
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Ejercicios: 


Ejercicio 1: Repite los ejercicios que usaste para practicar un accelerando, pero invierte el 
proceso. Comienza dirigiendo corcheas repetidas en un patrón de cuatro tiempos a un 
tempo de J = 140, y luego disminuye hasta ^ = 60 a lo largo de una frase de ocho 
compases. 


A 
d 40 a= 120 a= 100 eo =80 o=” $ 


12 
LE EA E PO O =P SS SS SS ==: 
ee EE EEE SEE EE ES EE 


Lf bed EA 


Ejercicio 2: Realiza el mismo ejercicio utilizando gradualmente menos compases para hacer 
el cambio de tempo. Marca los conteos del metrónomo en tu partitura en cada compás para 
ayudarte a marcar el ritard. 


Dirigiendo Subdivisiones 


A veces, para disminuir un tempo o hacer un rallentando grande, tendrás que subdividir el 
compás para controlar el sonido, ya que es difícil mantener un patrón de compás más 
grande cuando el pulso básico cae por debajo de 50 en el metrónomo. Por lo tanto, a 
medida que el tempo disminuye, necesitarás comenzar a dirigir los pulsos internos. Un 
compás subdividido proporciona un movimiento más firme y puede facilitar ritmos, acentos o 
entradas en un tempo lento. Una vez que hayas comenzado a subdividir un patrón de 
compas, debes continuar la subdivisión hasta que el tempo vuelva a acelerarse. Resiste la 
tentación de alternar entre patrones de compás subdivididos y no subdivididos, ya que esto 
confunde a tu conjunto. 

*VIDEO 5.4 © 5 4 Conducting Subdivisions 
VER ESTO 
Ejercicio 1: Práctica de dirigir un compás subdividido con un gesto de levantar y 
detener 
Coloca tu mano en la mesa de sonido, luego levántala y colócala a tu izquierda donde 
estaría el segundo tiempo; levántala nuevamente y colócala donde estaría el tercer 
tiempo; luego levántala y colócala en el cuarto tiempo. Cada vez que coloques tu 
mano, estarás mostrando el pulso fuerte. Cuando levantes tu mano, estarás 
mostrando el "y" o la subdivisión del pulso principal. Practica moverte de un patrón 
de compás conectado a este tipo de patrón de compás subdividido de levantar y 
detener. 


Ejercicio 2: De un patrón de cuatro tiempos a un patrón de cuatro subdividido 

Comienza deteniendo tu gesto en cada pulso, luego levanta hacia arriba para mostrar el "y", 
o subdivisión. Redondea gradualmente tu gesto hasta que estés dirigiendo un patrón de 
cuatro subdividido. 
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Standard 4 Pattern 


Stop-beat Pattern Subdivided 4 Pattern 
Ejercicio 3: De un patrón de tres tiempos a un patrón de tres subdividido 


Sigue la misma técnica que en el ejercicio anterior, deteniendo y levantando el pulso 
gradualmente, y luego redondeando el gesto para mostrar subdivisiones claras. 


and 
Standard 3 Pattern Stop-beat Pattern 


Subdivided 3 Pattern 


Ejercicio 4: De un patrón de dos tiempos a un patrón de dos subdividido 


Visualiza tocando la mesa, levantando tu mano, y luego poniéndola de nuevo en la mesa y 
levantándola nuevamente. 


Standard 2 Pattern Stop-beat Pattern 


Subdivided 2 Pattern 


Ejercicio 5: Subdividir en un solo tiempo 


En lugar de un movimiento circular continuo, imagina recogiendo guisantes o desplumando 


un pollo. El pulso uno es el punto donde te mueves hacia abajo para conectar con el objeto 
imaginario. El pulso subdividido ocurre en el movimiento de levantamiento. 


Ejercicio 6: Dividir un movimiento de un tiempo en tres subdivisiones 
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Experimenta dejando caer la mano para recoger un objeto imaginario, moviendo ese objeto 
a la altura de tu estante, deteniéndote, y luego levantándolo nuevamente a tu posición 
inicial. Esta combinación de movimientos creará los tres impulsos separados necesarios 
para comunicar tres pulsos internos. 


O E 


Standard 1 Pattern Stop-beat Pattern Subdivided 1 Pattern 


Ejercicio 7: Expandir los tiempos durante un rallentando 
Para pasar de un patrón de un tiempo a un patrón de tres tiempos, sigue el diagrama que 


aparece en la imagen. 
d | | 
and 
Segundo y tercer rebote 


Para dirigir en un tempo extremadamente lento, o en piezas en un 6/8, 9/8, o 12/8 lento, 
puedes cambiar gradualmente a un tipo de pulso que utiliza dos movimientos de rebote, 
creando una triple subdivisión. Imagina que estás rebotando una pelota pequeña. Rebotará 
en el suelo y volverá a rebotar por sí sola, solo que no tan alto y con menos energía en el 
segundo y tercer rebote. Para una triple subdivisión, mostramos estos gestos de rebote 


adicionales ligeramente hacia un lado del pulso principal. 
bo 
SWS 


PETTITTE F 
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2 Pattern Subdivisions 3 Pattern Subdivisions 4 Pattern Subdivisions 


Dirigir Pulsos Individuales 

Para los tempos mas lentos, esencialmente debes dirigir cada pulso interno como si fuera 
un pulso principal. Por lo tanto, cada golpe es igualmente marcado, y tu patrón ya no se 
considera un patrón subdividido sino que se convierte en un patrón de ocho, nueve, o 
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incluso doce tiempos. Esto se reserva para piezas muy lentas donde la música requiere que 
cada uno de los pulsos se muestre individualmente. Con este tipo de dirección, colocarías 
los pulsos de la misma manera que en un patrón de compás subdividido, pero los gestos 
son más grandes y definidos. Aquí hay algunos diagramas para dirigir patrones de 8, 9, y 12 
tiempos. 

*VIDEO 5.5 © 5 5 Conducting Individual Beats 


8 Beats 9 Beats 12 Beats 


Subdividir un Solo Pulso 

Al dirigir un rubato sutil o pequeños ritardandos, es necesario dominar la técnica de 
subdividir un solo pulso. Para hacer esto, debes permanecer conectado con la energía 
interna dentro del pulso para poder expandirlo suavemente. Un gesto en arco puede ser útil 
para mostrar las subdivisiones de un solo pulso dentro de un ritardando. Este ritardando 
interno puede ocurrir dentro de cualquier pulso del compás. Un solo pulso de rubato puede 
dividirse en dos o tres subdivisiones internas, dependiendo de las demandas de la música y 
cuánto desees desacelerar. Practica dirigir estos gestos en el aire para mostrar una 
subdivisión clara de un solo pulso dentro de un patrón de compás estándar. Al dirigir un 
ritardando en un solo pulso, cada movimiento de tu pulso subdividido debe ser 
gradualmente más grande y más lento, seguido de un regreso a tu tempo original en el 
siguiente pulso del compás. 


Two Inner Subdivisions of a Single Beat 
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Three Inner Subdivisions of a Single Beat 
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MODELADO DE DINÁMICAS 


La expresión musical depende de la variedad de color y volumen del sonido que puedes 
obtener de tus músicos a través de tus gestos. Aunque los niveles dinámicos están 
anotados en la música de cada intérprete, tus gestos de dirección deben mostrar y reforzar 
estas dinámicas. 


La música escrita antes de 1850 tendía a utilizar dinámicas uniformes para todos los 
instrumentos o voces. Con la música de esta era, aunque las dinámicas estén marcadas de 
la misma manera, debes animar a los músicos a ajustar sus dinámicas según la importancia 
musical de su parte. La melodía debe tocarse al volumen más alto, y una contramelodía a 
un nivel menor. La parte del bajo que proporciona la estructura armónica es siempre una 
línea musical importante a destacar. Las notas sostenidas que forman parte de la armonía 
interna, o las breves puntuaciones armónicas tocadas por instrumentos como las trompetas 
y los timbales, deben tocarse a un volumen más bajo, aunque su dinámica anotada en la 
partitura sea la misma que la de los otros instrumentos. 


A partir de 1850, los compositores comenzaron a anotar niveles más específicos de 
dinámicas en su música; ajustando los niveles de volumen de los metales y la percusión 
para adaptarse a las características de estos instrumentos; marcando los niveles dinámicos 
de los instrumentos de viento madera más altos debido a su dificultad para proyectarse en 
pasajes solistas; y escalando los niveles dinámicos de las cuerdas según el tamaño de la 
sección y la orquestación general de la música. 


Una de tus responsabilidades antes de comenzar a ensayar una pieza es dedicar tiempo a 
evaluar y, quizás, ajustar las marcas dinámicas en la música. Es posible que debas cambiar 
algunos de los niveles de volumen para que las voces musicales emerjan con mayor 
claridad. Los instrumentos de metal proyectan naturalmente más fuerte que los de viento 
madera, por lo que las dinámicas entre esos instrumentos pueden necesitar ajustes. En 
cualquier pieza, todas las dinámicas musicales son relativas. El volumen de un forte 
depende del tamaño de tu conjunto, del tamaño del espacio donde se realiza, y de la 
orquestación de la selección musical que se esté considerando. Un pasaje "solista" siempre 
debe interpretarse mucho más fuerte que una sección de acompañamiento. 


Los músicos también deben ser enseñados a escuchar y adaptar sus niveles de volumen a 
los demás en el grupo. Si una melodía se pasa de un músico a otro, cada uno debe 
comenzar la frase al mismo nivel dinámico que el instrumento o sección vocal anterior, para 
que las frases coincidan. El balance de dinámicas tiene más que ver con escuchar y ajustar, 
como si estuvieras tocando música de cámara, que con tocar estrictamente lo que está 
escrito en la partitura. 


Como director, es tu responsabilidad inspirar a tus músicos a expandir su concepto de 
niveles dinámicos. La mayoría de los conjuntos tocan todo dentro de un nivel básico de 
mezzo-forte. No les gusta tocar extremadamente fuerte y odian tocar suavemente. Las 
mejores interpretaciones se definen por el contraste de los niveles dinámicos en la música. 
Al insistir en una gama más amplia de sonido, aumentarás la musicalidad de tus intérpretes 
y tu interpretación musical será más interesante y atractiva. 
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Mostrar Dinámicas 
*VIDEO 5.6 © 5 6 Showing Dynamics 


Entender las dinámicas musicalmente y comunicarlas son dos cosas diferentes. Para 
transmitir un cierto nivel dinámico, debes desarrollar una excelente independencia de las 
manos derecha e izquierda y comprender cómo el tamaño, el peso y la ubicación de un 
gesto pueden comunicar varios niveles de volumen a los músicos. 


Tamaño 

La técnica para dirigir dinámicas se puede abordar considerando tanto el tamaño como el 
peso del patrón de dirección. La forma más sencilla de comunicar dinámicas es mediante la 
idea de que, si tus gestos son más grandes, los músicos tocarán más fuerte, y si tus gestos 
son más pequeños, el grupo tocará más suave. Este enfoque puede lograr buenos 
resultados dinámicos. Experimenta dirigiendo patrones grandes para comunicar forte y 
patrones más pequeños para comunicar dinámicas de piano. 


Peso 

Otra forma de ver las dinámicas es en términos de la intensidad o peso del gesto. Un nivel 
dinámico de forte se puede mostrar de manera efectiva con un patrón de gestos grande o 
pequeño si el gesto se imbuye de peso e intensidad. Un pianissimo se puede dirigir con un 
gesto pequeño o grande si el gesto es ligero y fluido, sin peso. Alterar el tamaño y el peso 
también afectará la velocidad del gesto. Por lo tanto, aunque asociamos la velocidad con el 
tempo, la velocidad también puede influir en las dinámicas cuando se relaciona con el 
tamaño y la intensidad del gesto. 


Ve si puedes comunicar un cambio en las dinámicas a través del peso y la velocidad 
mientras practicas dirigir un pianissimo con un gesto grande y ligero, y un fortissimo con un 
gesto pequeño y pesado. Experimenta con una variedad de niveles de peso y resistencia 
para ver cómo esto afecta las dinámicas percibidas. 


Ubicación del Gesto 


Bajo y Alto 

La ubicación del patrón de dirección es otro medio efectivo para comunicar niveles 
dinámicos y cambios repentinos de dinámica. Tendemos a asociar un gesto bajo con un 
sonido forte y un gesto alto con un sonido piano; esto funciona bien, pero también se puede 
invertir. Cuando estás dirigiendo una frase muy suave, podrías dirigir con gestos más 
pequeños y tus manos bajas para crear una sensación de intimidad. En contraste, también 
es posible dirigir un pasaje forte con las manos bastante altas. Esto es especialmente 
efectivo con la sección de metales, utilizando un gesto grande para que sea claramente 
visible. Experimenta con comunicar diferentes niveles de volumen con tus manos tanto 
bajas como altas. 


Cerca y Lejos 


También puedes mover tus manos más cerca o más lejos de tu cuerpo para mostrar un 
cambio en las dinámicas. En general, acercar tus manos logrará un sonido más suave, 


125 


mientras que alejarlas de tu cuerpo creará un volumen más expansivo, ya que aumenta tu 
capacidad para utilizar más amplitud y peso. 


CAMBIANDO DINÁMICAS 


Cuando desees mostrar un cambio gradual de dinámica, combinarás muchas de las ideas y 

posiciones de colocación de gestos ya mencionadas. Además, la mano izquierda puede ser 

especialmente útil para animar a los músicos a tocar o cantar crescendos y diminuendos. 
*VIDEO 5.7 © 5 7 Changing Dynamics 


Crescendos 

Los crescendos se pueden mostrar mediante una combinación de agrandar gradualmente el 
gesto, agregar más peso y resistencia, y mover el gesto hacia abajo y hacia afuera de tu 
cuerpo. Dependiendo de la cantidad de crescendo deseada, podrías usar todas estas 
técnicas o solo incorporar una o dos de ellas. También puedes utilizar la mano izquierda 
para dirigir un crescendo. Practica mostrando crescendos con tu mano izquierda mientras tu 
mano derecha mantiene un pulso constante. Usa un metrónomo para ayudarte a marcar el 
ritmo de los movimientos a lo largo de varias medidas o conteos de pulsos. 


Ejercicios: 

Equilibra un objeto en la palma de tu mano izquierda y levántalo lentamente. Practica esto 
primero contando hasta 4 mientras levantas la mano. Luego, extiende la longitud contando 
hasta 6, luego 8, 12 y 16, mientras gradualmente levantas la mano. Mantén el movimiento 
suave y conectado. 

Practica el mismo ejercicio de nuevo, pero experimenta imaginando que sostienes una 
variedad de pesos diferentes en tu mano. Sostén y levanta una canica, luego una pequeña 
roca, una roca más grande, y luego imagina levantar un yunque. Esta sensación de peso se 
correlaciona con el volumen y la textura musical deseados del conjunto. 


Diminuendos 

Los diminuendos con la mano derecha se pueden dirigir gradualmente haciendo el gesto 
más pequeño, reduciendo la percepción de peso y resistencia, y acercando tus manos a tu 
cuerpo. 

Para dirigir un diminuendo con la mano izquierda, comienza con la mano alta con la palma 
hacia abajo, luego muévela gradualmente hacia abajo imaginando que se mueve 
lentamente a través del agua. Es importante transmitir esta resistencia en el movimiento. 
¿Puedes seguir moviendo tu mano izquierda de manera uniforme sin rebotarla arriba y 
abajo al pulso? Esfuérzate por realizar movimientos largos, continuos y uniformes para 
mostrar un diminuendo a lo largo de muchas medidas. 

Si la música requiere un diminuendo hasta el silencio al final de una pieza o sección 
musical, puedes seguir moviendo la mano cada vez más abajo, hasta que tu mano esté 
completamente al costado de tu cuerpo. Esta continuación del gesto puede ser muy 
efectiva. 
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Ejercicios: 

Imagina un interruptor de atenuación de luz largo, tal vez de un pie de largo. Con la palma 
de tu mano izquierda hacia abajo, mueve lentamente el interruptor hacia abajo. Mientras 
haces esto, cuenta hasta 4, luego intenta el mismo movimiento en 6, 8, 12 y 16 tiempos. 
Asegúrate de mover siempre la mano de manera lenta y uniforme. 

Practica el mismo gesto con peso y resistencia adicionales. Debes sentir como si estuvieras 
presionando el interruptor, pero que es muy ajustado y no se mueve fácilmente. Conéctate 
con esta sensación de resistencia mientras mueves la mano hacia abajo contra ella. 


Fraseo 
Cada melodía contiene un punto central que es el foco de la frase musical. Después de 
alcanzar ese punto, las notas restantes de la melodía y la frase se liberan. Dirigir el fraseo 
de una línea melódica es similar a dirigir mini-crescendos y mini-diminuendos. Hacer que 
estos gestos sean naturales y efectivos es difícil a menos que hayas dominado la 
independencia de tu mano derecha e izquierda. Mientras tu mano derecha muestra el pulso 
básico, puedes practicar el contorno de una frase musical con tu mano izquierda aplicando 
los siguientes gestos: 

*VIDEO 5.8 © 5 8 Phrasing 


Pequeños movimientos laterales, con peso: Para añadir suavemente un énfasis extra a 
notas específicas en una frase. 


Mover una moneda sobre una mesa 


Presionar una esponja húmeda y deslizarla lateralmente 


Movimientos laterales, con liberación: Para ayudar a elevar la línea musical. Esto se aplica a 
un pequeño grupo de notas o a una frase completa. 


Acariciar un ratón 
Acariciar un gato 


Cepillar un caballo 


Movimientos en arco: Para enfatizar el movimiento de una nota a otra; para darle forma a la 
línea melódica; o para resaltar un cambio armónico específico. 


Trazar un arco en forma de cúpula en el aire 
Trazar la parte inferior de un cuenco en el aire (palma hacia abajo) 


Trazar la parte inferior de un cuenco en el aire (palma hacia arriba) 


Movimientos de dedos: Para fomentar ligereza en una frase, o para asegurar la atención de 
los músicos antes de continuar con el diminuendo. 


Mover los dedos como si los estuvieras secando en el aire 
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Movimientos libres: Para fomentar un sonido elevado y libre. 


Usar movimientos ascendentes aleatorios con la mano izquierda 


Cambios Dinámicos Súbitos 
Los cambios dinámicos inesperados o súbitos ocurren a menudo en la música. Debes 
anticipar estos tipos de cambios captando la atención del grupo con tus ojos, sin interrumpir 
el nivel de volumen actual. Es importante mostrar claramente la diferencia en el nivel 
dinámico con el gesto preparatorio que precede al cambio. Un gesto tardío, como un 
"gracias" dado después de que el músico ya ha comenzado el cambio dinámico, no es 
efectivo para controlar el volumen del sonido. Todo debe mostrarse antes de que se 
produzca el sonido. 

*VIDEO 5.9 © 5 9 Sudden Dynamic Changes 


De Suave a Fuerte 

Cuando te prepares para una sección fortissimo o entrada que ocurre en medio de un 
pasaje piano, tu gesto preparatorio debe ser poderoso, pero pequeño en tamaño, y dado 
directamente frente a tu cuerpo para ocultarlo del público. Nunca debes revelar la sorpresa 
de una entrada súbita en forte. 


Ejemplo: 

Gesto preparatorio: Muestra un pequeño ictus, como sacudiendo agua de tus dedos, seguido de un 
rebote mayor para colocar tu mano en la posición correcta para el siguiente 
gesto, que es el movimiento de bajada o lateral en forte. 

Movimiento de Después del rebote de un pequeño ictus, muestra un gesto súbito grande como 

bajada/lateral: cerrar la tapa de un baúl de un golpe para un golpe vertical, o limpiar 


rápidamente todo de una mesa para un golpe horizontal. 


De Fuerte a Suave 

Si estás dirigiendo una dinámica forte que cambia repentinamente a piano o pianissimo, 
asegúrate de no anticipar la dinámica piano demasiado pronto. Es mejor no dar un gesto 
preparatorio para este cambio dinámico. En su lugar, puedes congelar o detener tu gesto 
precisamente cuando desees que ocurra el cambio. Esta repentina falta de movimiento 
señalará el cambio en los niveles dinámicos para el conjunto. 


Ejercicio: 

Comienza dirigiendo con un gesto grande similar a botar un balón de baloncesto, luego 
detente súbitamente en el mismo golpe usando un movimiento que cancele el rebote. 
Después de esta detención momentánea, levanta y coloca tu dedo en la pared imaginaria 
frente a ti con un ligero toque. Para mostrar una dinámica piano continua, repite este gesto 
tocando en la pared con un movimiento muy pequeño. 


Para crear un cambio dinámico más rápido, como un fp, puedes mostrar un gesto fuerte y 


acentuado para el forte, luego tirar del rebote rápidamente hacia tu cuerpo con una 
detención súbita. Esto transmitirá la liberación del sonido para el piano. Después de mostrar 
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la dinámica piano, regresa inmediatamente al mismo tamaño de gestos que estabas usando 
antes de que ocurriera el fp. 


Ejercicio: 

Bota nuevamente el balón de baloncesto, luego detén súbitamente tu mano a mitad del 
gesto de rebote mientras llevas tu mano más cerca de tu cuerpo. Dirige un movimiento más 
pequeño y luego regresa a botar el balón. 


Sforzandos 

Los sforzandos, al igual que otras marcas dinámicas, siempre están relacionados con las 
dinámicas generales de la música. No son marcas de una sola nota en forte, y nunca deben 
sonar forzados o fuera de lugar. Lo importante a recordar con los sforzandos es que deben 
tocarse dentro de la dinámica general del pasaje en el que ocurren. Con frecuencia, los 
directores asumen que todos los sforzandos se tocan en forte o muy fuerte. Un sforzando es 
básicamente una nota o acorde acentuado o forzado. Una regla general para interpretar una 
marca de sforzando es que se debe tocar un nivel dinámico por encima del nivel de la frase 
en la que se coloca. Por lo tanto, un sforzando en un pasaje piano no debe tocarse más 
fuerte que mezzo-forte. Con demasiada frecuencia, la línea lírica de una frase se arruina por 
los intérpretes que tocan un sfz con demasiado entusiasmo. 

Puedes enfatizar un sforzando de varias maneras. Puedes usar un gesto que presione 
ligeramente sobre el sonido de la nota, similar a un acento fuerte, o puedes realmente 
levantar el sonido y enfatizar el resonar continuo de la nota. También puedes realizar un 
sforzando agregando un color ligeramente diferente al sonido, como un vibrato más amplio 
o más presente. Esto es especialmente efectivo con los sforzandos para los intérpretes de 
cuerdas en pasajes líricos suaves. Por último, puedes cambiar el ataque del sonido sfz 
animando a tus intérpretes a incorporar una variedad de técnicas de arco o lengueta. 


Ejemplos de Sforzandos: 

Sforzando acentuado: Sacudir agua de tus dedos o batuta (energía descendente) 
Sforzando acentuado: Tocar y reaccionar a una estufa caliente (energía ascendente) 
Sforzando presionado: Presionar una esponja húmeda y soltarla 

Sforzando elevado: Mojar tus dedos o batuta en la mezcla de pastel y levantarlos 


Ahora hemos cubierto una lista extensa de gestos y explorado cómo pueden aplicarse en la 
dirección. Hemos esbozado algunas reglas universales de dirección, junto con numerosos 
ejercicios para afinar tu técnica de dirección. Es importante dedicar tiempo a practicar estos 
ejercicios todos los días, entrenando los músculos de tus manos y brazos, al igual que un 
atleta o bailarín. Solo a través de la repetición continua podrás dominar una variedad de 
gestos y usarlos de manera natural, sin esfuerzo. 


En la próxima sección, exploraremos conceptos de relajación y respiración que los 
directores deben conocer para ayudar a enfocar la energía de sus conjuntos. 
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CAPÍTULO 6 


ENCONTRANDO EL CENTRO 


¿Alguna vez te has preguntado por qué algunos directores de orquesta son tan 
cautivadores en el escenario? Tienen una confianza y una presencia que irradian tanto a los 
músicos como al público. Otros directores pueden parecer tensos, mecánicos, 
subestimados, o quizás incluso aburridos. No tienen esa aura especial. 

Tu sentido de presencia en el escenario no tiene nada que ver con cuánto te mueves en el 
podio, ni siquiera con cuánto conoces la partitura, aunque el conocimiento profundo de la 
partitura musical es esencial para crear una interpretación de alta calidad. Hay otro 
elemento que constituye esta habilidad especial para comunicar la música 
apasionadamente a los demás. 

Las personas que son inspiradoras y dinámicas en su dirección a menudo no saben cómo lo 
logran. Lo han adquirido de manera natural. En los deportes, se llama estar en la "Zona". 
Para entrar en esta zona con regularidad, los directores deben estar totalmente relajados y 
ser capaces de concentrar sus mentes únicamente en la música. No pueden estar 
preocupados ni estresados por los resultados. Deben conocer su oficio tan bien que todo 
ocurra aparentemente sin esfuerzo. 

Esto no es algo que venga naturalmente a todos, pero todos podemos aprender un sentido 
de presencia pacífica. Sin embargo, lograr este estado puede requerir un enfoque diferente 
de la vida. El primer paso es enfocarte en tu respiración. 


LA RESPIRACIÓN 


Una respiración adecuada es esencial para dirigir y también para mantener un estado de 
calma mental. Hay dos áreas involucradas en la respiración: el pecho superior y el 
abdomen. Cuando nos ponemos nerviosos, como a menudo ocurre al estar frente a un 
grupo, tendemos a levantar los hombros y nuestra respiración se vuelve muy superficial, 
manteniendo el aire en la parte superior del pecho. Mantener un sentido profundo de calma 
se facilita al respirar profundamente desde el abdomen, no desde el pecho superior. Es 
necesario practicar diligentemente técnicas de respiración adecuadas para que respirar 
profundamente se convierta en algo natural. Estos ejercicios pueden practicarse en 
cualquier lugar y en cualquier momento. Las habilidades de respiración terapéutica 
mejorarán tu dirección y también se trasladarán a otros aspectos de tu vida. 


Respiración Básica 

Cuando practiques ejercicios de respiración, es importante vaciar todo el aire de los 
pulmones antes de comenzar. Exhala completamente y espera un momento antes de 
comenzar a inhalar. Respira lentamente por la nariz, manteniendo los hombros bajos y 
permitiendo que el aire expanda el abdomen. Una vez que tus pulmones estén llenos, retén 
la respiración por un tiempo, el mayor tiempo posible, y luego exhala lo más lentamente 
posible por la boca. Cuando todo el aire haya sido exhalado, espera un momento, luego 
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inhala nuevamente por la nariz y repite estos pasos hasta que hayas establecido un ritmo 
relajado. Mientras practicas, intenta prolongar el tiempo que respiras y trata de mantener la 
respiración por más tiempo antes de exhalar. Tu objetivo es ralentizar la respiración y 
concentrarte completamente en respirar profundamente desde el abdomen. 


Respiración Abdominal 

A medida que perfeccionas tu técnica de respiración, tu cuerpo físico realmente cambiará. 
La respiración abdominal puede reducir tu presión arterial, disminuir tu frecuencia cardíaca, 
aportar más oxígeno y ralentizar tus ondas cerebrales. Aquí te ofrezco algunos pasos para 
facilitar la respiración profunda desde el abdomen: 


Ropa suelta: Usa ropa holgada o afloja el cinturón alrededor de tu cintura. 

Relaja los músculos: Relaja todos tus músculos mientras tomas una respiración 
profunda, permitiendo que el aire fluya hacia el abdomen sin mover los músculos del 
pecho. 

Coloca tu mano debajo del ombligo: Así podrás sentir la expansión del abdomen 
cada vez que tomes aire. 

Deja que los músculos abdominales se expandan naturalmente. 

Llena el pecho: Una vez que el abdomen esté lleno de aire, permite que el pecho se 
llene y se expanda hacia afuera. 


Beneficios de la respiración abdominal. 


Mejor enfoque: Respirar más despacio eliminará pensamientos innecesarios y 
estresantes, permitiéndote enfocarte más eficazmente. 

Relajación muscular: Al relajar los músculos de tu estómago, relajarás otros 
músculos de tu cuerpo. 

Más energía: Utilizar este tipo de respiración profunda aumentará el oxígeno en tu 
sangre, lo que te dará más energía. Como resultado, te sentirás más centrado al 
dirigir y con más vitalidad. 


Respiración Lateral 

También puedes practicar ejercicios de respiración que involucren enfocar la respiración en 
un lado de tu cuerpo y luego mover el aire al otro lado. 

Mientras estás sentado o de pie, usa tu dedo para cerrar tu fosa nasal izquierda y, al mismo 
tiempo, inhala profundamente por la fosa nasal derecha. A medida que sientas que tu 
pulmón derecho se expande, enfoca tus pensamientos en el lado derecho de tu cuerpo. 
Imagina que el aire se llena y se extiende en todo ese lado. Ahora, cierra tu fosa nasal 
derecha y exhala todo el aire por la fosa nasal izquierda. Siente cómo el aire se libera y se 
contrae hacia abajo a través del lado izquierdo de tu cuerpo. Asegúrate de exhalar todo el 
aire. A medida que repitas este ejercicio, deberías sentir la sensación de un círculo de aire 
que entra y sube por un lado de tu cuerpo, y luego se libera y baja por el otro lado. 


Ejercicio de Respiración Rápida 


Aquí tienes un ejercicio que pondrá rápidamente más oxígeno en tu sistema, además de 
introducirte a otra técnica de respiración. 
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Respira lenta y normalmente mientras relajas tu cuerpo. Cuando estés listo, inhala por la 
nariz y luego exhala rápidamente por la nariz con un empujón corto y agudo. Sigue 
rápidamente con una respiración muy rápida hacia adentro. Repite esta respiración rápida, 
entrando y saliendo por la nariz, unas 25 veces. Debería tomarte solo unos 10 segundos. 
Mientras haces esto, deberías sentir que tus pulmones son como fuelles de aire que se 
empujan y tiran. 

Una vez que hayas terminado esta serie de respiraciones rápidas por la nariz, toma una 
respiración larga y profunda para llenar y expandir tu abdomen. A medida que exhalas 
lentamente de nuevo, enfócate en cualquier hormigueo o nueva sensación de energía que 
puedas sentir en tu cuerpo. Repite estas respiraciones lentas y profundas seis veces. 
Después de haber terminado, comienza el proceso de nuevo, siempre respirando por la 
nariz. 


Contar la Inhalación y la Exhalación 
Para liberar más estrés de tu cuerpo, prueba este ejercicio de respiración. El objetivo es 
expulsar todo tu estrés y tensión con cada respiración. 


Inhalación: Respira durante cuatro tiempos. 

Retención: Mantén tu respiración durante siete tiempos. 

Exhalación: Exhala por la boca durante ocho tiempos con la lengua contra los 
dientes superiores, creando un sonido de "sss". 

Pausa: Espera cuatro tiempos después de haber expulsado todo el aire. 
Repite este ejercicio de respiración. Cada vez que exhales, imagina que estás 
empujando la energía negativa fuera de tu cuerpo. 


Ampliar el Tiempo entre Respiraciones 
Este próximo ejercicio es bueno para sintonizarte e incrementar tu nivel de energía interna. 


Inhalación: Respira profundamente durante seis tiempos. 

Retención: Mantén tu respiración durante tres tiempos. 

Exhalación: Exhala durante seis tiempos. 

Pausa: Antes de inhalar nuevamente, mantén tu respiración durante tres tiempos. 


A medida que continúas el ejercicio, aumenta gradualmente el número de segundos que 
estás inhalando y, al mismo tiempo, amplía el tiempo entre tus respiraciones para que sea 
igual a la mitad del tiempo que estás inhalando (8:4, 10:5, 12:6, 14:7, etc.). Con la práctica, 
serás capaz de ralentizar tu respiración considerablemente. A medida que avanzas en este 
ejercicio, sentirás cómo tu cuerpo se vuelve más relajado, centrado y enraizado. 


Ejercicio de Respiración en el Suelo 

Respirar en el suelo es una buena manera de relajar completamente tu cuerpo. Después de 
completar este ejercicio, puede que sientas que la tierra ha literalmente absorbido toda tu 
tensión. 


Acuéstate: Recuéstate en el suelo y siente cómo te vas asentando gradualmente contra la 


tierra. Trata de liberar la tensión muscular en tu espalda y hombros, para que tu cuerpo esté 
completamente conectado al suelo. 
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Respiración profunda: Practica cinco minutos de respiración profunda desde el abdomen. 
(Quizás quieras poner un temporizador, ya que el tiempo pasa lentamente cuando haces 
este ejercicio). 

Inhalación: Inhala por la nariz contando hasta ocho. 

Retención: Mantén tu respiración durante cuatro tiempos. 

Exhalación: Exhala durante 10 tiempos o más. 

Pausa: Espera el mayor tiempo posible y vacía completamente todo tu aire antes de tomar 
la siguiente respiración y repetir el ejercicio. 

Tu cuerpo debería relajarse progresivamente. Después de los cinco minutos, permanece en 
el suelo unos minutos más mientras reanudas la respiración normal. Siente cómo tu cuerpo 
ha liberado la tensión, tus pensamientos se han calmado y tu ritmo cardíaco ha disminuido. 


Ejercicios de Respiración de Pie 

Como director, pasarás muchas horas de pie, por lo que es importante que practiques 
ejercicios de respiración en esta posición. Estas técnicas pueden aplicarse posteriormente 
durante los ensayos y conciertos. 


Reúne el aire: 

Ponte de pie de manera recta pero relajada. Coloca tus brazos a cada lado, y luego 
muévelos gradualmente hacia tu pecho mientras inhalas profundamente por la nariz. Trata 
de sentir cómo reúnes el aire a tu alrededor. Al final de la inhalación, apoya tus manos en el 
pecho.Espera unos segundos, luego exhala por la boca con las manos aún sobre el pecho. 
Inhala nuevamente con las manos aún sobre tu pecho y, al exhalar, expande tus brazos 
frente a ti y mueve los brazos hacia cada lado en un semicírculo, como si estuvieras 
haciendo el estilo de natación de pecho. Después de liberar todo el aire, espera unos 
segundos en esta posición, luego comienza de nuevo e inhala mientras mueves los brazos 
nuevamente para que descansen sobre tu pecho. Repite cada paso del ejercicio. Para 
terminar, mueve tus brazos y manos de vuelta a los costados y sintoniza con cualquier 
sensación que puedas estar sintiendo. 
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ENCONTRAR LA QUIETUD 


A medida que desarrollas un sentido más profundo de calma, es posible que descubras que 
todo en el universo parece estar conectado. El enfoque individual en ti y en mí se vuelve 
menos claro, y es posible que te vuelvas mucho más compasivo y aceptante. Adoptar esta 
filosofía de vida puede transformar la manera en que interactúas con tu grupo musical y 
hacerte un mejor líder musical. 

Algunas personas encuentran su sentido de quietud en la naturaleza; otras lo encuentran a 
través de la meditación, la religión o la participación en una iglesia. Otros más lo encuentran 
en la soledad. Cada uno de nosotros sabe en lo más profundo qué es lo que nos hace sentir 
en paz y realizados, pero tan a menudo el ajetreo de la vida cotidiana obstruye nuestro 
desarrollo de un centro de calma. 

Mientras te esfuerzas por fortalecer tu quietud interior, necesitas sintonizarte con tus 
cualidades de amor, inspiración y creatividad, y permitir que estos maravillosos atributos 
fluyan de ti hacia los miembros de tu conjunto. Estas cualidades se convierten en la 
inspiración para la creación musical. Al encontrar la quietud, deberías ser capaz de 
conectarte con tu ser y tu corazón. Desde esta perspectiva, puedes hablar y actuar 
honestamente, y tu miedo al fracaso desaparece. Esto te permitirá experimentar más 
tranquilidad, alegría y paz a través de la música y compartir esto con los demás. 


Liberar la Tensión 

Encontrar la quietud requiere que liberes toda la tensión, ya sea física, mental o espiritual, 
de tu cuerpo. Una técnica para liberar el estrés y la tensión es sentarse en silencio con los 
ojos cerrados y mover gradualmente tu enfoque desde la punta de la cabeza, a través de 
cada parte de tu cuerpo, hasta los dedos de los pies. Identifica sistemáticamente cada punto 
y pregúntate si estás acumulando alguna tensión allí. Si la respuesta es sí, concéntrate en 
liberar esa tensión. 

Comienza con la parte superior de la cabeza: ¿Qué sensaciones sientes? 

Mueve tu atención a los ojos y la frente: Dedica un momento a utilizar los ejercicios de 
respiración previos para liberar la tensión almacenada allí. Libera la mandíbula, el cuello y 
los hombros. Evalúa tus brazos, manos y dedos: Libera cualquier estrés o tensión que 
sientas. Concéntrate en el corazón, los pulmones, el abdomen, el estómago y las caderas. 
Termina con las piernas, rodillas, tobillos y pies: Trabaja gradualmente a través de cada 
lugar posible donde podrías estar albergando estrés y trata de dejarlo ir. 


Ducha Imaginaria 

El último paso para liberar completamente la tensión y re-energizar tu cuerpo se puede 
hacer imaginando que te estás lavando y limpiando con una ducha imaginaria, similar al 
ejercicio de tai chi presentado en el Capítulo 1. 

Exhala y libera la tensión: Mientras estás de pie, exhala e imagina que todas las tensiones y 
problemas que llevas se están liberando hacia abajo. Siente cómo este estrés recorre tu 
cuerpo, sale por tus pies y se dirige hacia el suelo. 

Imagina una ducha sobre ti: Ahora, imagina el agua de una ducha cayendo sobre tu cabeza. 
Está fluyendo por tu cabello y deslizándose por tus hombros. Lava todo lo negativo a través 
de tu cuerpo y hacia la tierra debajo de ti. 
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Vacía tus pulmones: Mientras la ducha está cayendo sobre ti, vacía completamente tus 
pulmones de todo el aire. Espera unos segundos, deja que la ducha se detenga, luego 
inhala de nuevo y comienza el proceso otra vez. 

Deja que el agua purifique tu espíritu: A medida que el agua imaginaria fluye sobre tu 
cuerpo, siente cómo purifica tu espíritu. Deja que derrita todas tus frustraciones. Cada vez 
que sientas el agua lavándote, liberarás aún más tensión y estrés. 


Silenciar la Mente 

Es difícil desarrollar una sensación general de calma cuando tienes tantos detalles y 
distracciones en tu vida. Todos enfrentamos esta situación. Aprender a silenciar la mente 
requiere práctica. No esperes sentarte y sentirte calmado de inmediato. En su lugar, 
comprométete a pasar 10 minutos al día en un estado de tranquilidad. 


Para lograr un máximo efecto, encuentra un lugar donde puedas sentarte sin otras 
distracciones. Quieres estar cómodo, por lo que necesitas un espacio que no sea ni 
demasiado frío ni demasiado caliente. La silla debe adaptarse bien a tu cuerpo y apoyar tu 
espalda. A veces, puede ser útil usar una pequeña almohada detrás de la parte baja de tu 
espalda para mayor comodidad. 


Practica el siguiente ejercicio para aquietar tu mente. Al principio, es posible que te sientas 
nervioso e impaciente, y que muchos pensamientos entren en tu mente a la vez. Deja que 
estos pensamientos vayan y vengan, pero no te enfoques en ninguno de ellos mientras te 
sientas y respiras profundamente. Al principio, puede llevarte un tiempo alcanzar un estado 
de calma, pero con la práctica, serás capaz de calmar tu mente mucho más rápido. Seguir 
estos pasos puede ser útil cuando estás comenzando: 


Siéntate en silencio con la espalda recta en una posición cómoda. 
Cierra los ojos y trata de liberar cualquier tensión muscular que sientas en tu cuerpo. 
Respira profundamente hacia adentro y hacia afuera. 
Deja que los pensamientos vayan y vengan, pero no te detengas en ellos ni los 
juzgues. 
Repite una palabra positiva como "calma" o "paz" una y otra vez para ayudar a 
enfocar tu mente. 
Piensa en un lugar hermoso e imagina que estás en ese lugar. 
Para las primeras veces, configura un temporizador para 10 minutos. Luego, trata de 
extender este tiempo de quietud a 15 o 20 minutos. 


Quietud en Pie 

Algunas personas practican un ejercicio de quietud en pie. Esto implica todos los pasos 
mencionados anteriormente, pero en lugar de sentarse, permaneces de pie en un lugar con 
los pies bien plantados, y con la cabeza, el cuello y la espalda relajados. Este ejercicio es 
particularmente bueno para los directores de orquesta, ya que necesitamos desarrollar la 
capacidad de estar de pie en un lugar sin estrés ni tensión durante largos periodos de 
tiempo. 

Mientras practicas estar de pie, mantén tu peso equilibrado en ambos pies. Con el tiempo, 
sentirás la tendencia a querer cambiar de un pie al otro. También es posible que encuentres 
difícil relajar los hombros mientras estás de pie. Si experimentas este problema, vuelve y 
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repite algunos de los ejercicios de hombros mencionados anteriormente, hasta que la 
tensión se libere. 

Para tu ejercicio de estar de pie, comienza primero con solo cinco minutos, luego aumenta 
gradualmente el tiempo. Eventualmente, deberías ser capaz de estar de pie con calma 
durante la duración de una sinfonía de Mahler. 

Después de haber alcanzado una quietud calmada en tu posición de pie, aplica esta quietud 
a tu dirección. Comienza a dirigir algunos patrones básicos de compás mientras te 
mantienes calmado y centrado. Escucha la música en tu mente mientras tus brazos 
muestran los gestos. Ahora, imagina que estás de pie ante una sala llena de intérpretes. Al 
principio, esta sensación de simplemente estar de pie frente a un grupo puede sentirse 
bastante incómoda. Tu desafío es mantenerte calmado y enfocar la energía en la sala. 
Necesitas sentirte cómodo estando en el podio. Visualiza una audiencia llena en la sala de 
conciertos detrás de ti. Experimenta enviando energía de ida y vuelta entre tu conjunto y tu 
audiencia. 


Liberar la Mente 

Mientras estés en este estado relajado y tranquilo, practica liberar tu mente de 
pensamientos ocupados y estresantes. Debes alejarte de las ideas de éxito inminente o de 
la preocupación por lo que otros piensen. Concéntrate únicamente en la música y en la 
tarea que tienes entre manos. Al prepararte para dirigir, todo tu cuerpo debe estar listo para 
cantar con la música. Deja que la música fluya a través de ti hacia todos los que te rodean. 


VIVE EL MOMENTO 


Para dirigir una interpretación verdaderamente inspiradora, debes estar completamente 
presente en el momento. Con frecuencia, esta habilidad se ve bloqueada por miedos e 
inseguridades. Es difícil pararse frente a un grupo de músicos sabiendo que serán críticos 
con cada movimiento que hagas y con cada palabra que digas. 

En tu camino para convertirte en director, muchas personas te dirán que no tienes el talento, 
la formación, el conocimiento, los contactos o las habilidades naturales necesarias para 
alcanzar el éxito. Si escuchas a estos detractores, prácticamente te ahogarás en 
retroalimentación negativa. 

Siempre debes recordar que las opiniones de los demás no son la realidad. Tú creas tu 
propia realidad con tus pensamientos, y creas tu propio concepto de éxito. Si tus 
intenciones son honestas y estás conectado con tu alma interior, siempre podrás disfrutar 
compartiendo tu don de hacer música con los demás. 

Para estar libremente "en el momento", también necesitas conocer la música tan bien que 
puedas prescindir de la partitura física. No puedes estar preocupado por a quién dar la 
entrada y por si los músicos tocarán o cantarán afinados. Debes confiar en que 
interpretarán las notas correctas en el momento adecuado y alentarlos a hacer su trabajo. El 
establecimiento de la confianza entre el director y los músicos es lo que permite que todos 
ustedes contribuyan con su mejor interpretación. 
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Reconoce tus miedos 

Es importante que reconozcas tus miedos directamente en lugar de intentar cubrirlos con 
una falsa confianza que a menudo se percibe como arrogancia o condescendencia en el 
podio. El miedo genera estrés y tensión en el cuerpo, lo cual puede afectar negativamente 
tu capacidad de comunicarte. Es mejor si puedes aceptar tus miedos y enfocarte 
mentalmente en liberar los pensamientos que te están frenando. Estos podrían ser dudas 
sobre tus habilidades o la sensación de que el mundo nunca te dará una oportunidad. En 
lugar de intentar manipular constantemente los eventos, simplemente esfuerzate por 
disfrutar plenamente el momento presente. 


Acepta tu situación 

Nuestra mente está constantemente analizando y tratando de resolver problemas para 
avanzar hacia nuestras metas. A medida que crecemos, nos enseñan que debemos trabajar 
duro y pensar mucho. Nos enseñan que para lograr y tener éxito, debemos controlar 
nuestras vidas y pensar nuestro camino hacia el éxito. Nuestras mentes están 
perpetuamente ocupadas. Este enfoque de la vida puede ser muy estresante cuando las 
cosas no van como queremos. 

La realidad es que no podemos controlar muchas situaciones en la vida. Si crees que tu 
felicidad está estrictamente relacionada con lograr todas tus metas, es posible que vivas 
una vida muy estresante. Cuando aceptas las situaciones y las aprecias por lo que son, 
gran parte de tu estrés se liberará inmediatamente. Esta aceptación es esencial para 
construir una conexión con tu energía interior. Es el primer paso para entrar en esa zona de 
la que hablábamos antes. 

Esta aceptación te liberará de los involucramientos emocionales que pueden nublar tu 
proceso de toma de decisiones. A veces, simplemente tenemos que alejarnos 
emocionalmente de los resultados de una situación. A esto lo llamo "quitarse del propio 
camino". Si puedes aceptar dónde estás ahora, te volverás más abierto y flexible a nuevas 
posibilidades. 


Silencia a tu crítico interno 

Decir que vas a aceptar las cosas tal como son y realmente lograrlo son dos cosas muy 
diferentes. Cada uno de nosotros tiene una "voz interna" que nos proporciona un 
comentario constante sobre cómo percibimos lo que estamos haciendo en el mundo. 
Debido a que nuestra formación como músicos ha sido tan intensa, solemos ser muy 
autocríticos. Es esencial desarrollar un sentido de desapego emocional y la capacidad de 
calmar ese flujo constante de pensamientos negativos. 


Redefinir tu Realidad 

Esto requiere que redefinas los pensamientos que permites entrar en tu mente. No siempre 
puedes cambiar tu situación actual, pero sí puedes cambiar tu reacción ante ella. El estrés y 
las creencias negativas afectan a toda la persona. Cambiar tus puntos de vista de lo 
negativo a lo positivo es difícil, pero este simple cambio puede transformar tu vida de 
manera dramática. Esfuérzate por ver todo desde la perspectiva más positiva posible. 
Muchos atletas han perfeccionado la habilidad de concentrarse en imágenes positivas antes 
de cada juego y de ver sus acciones en el campo con un desapego enfocado. Los músicos 
deben hacer lo mismo. Como director y líder artístico, debes generar un entusiasmo positivo 
por la vida en todas las situaciones, y no permitirte ser arrastrado a controversias y asuntos 
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emocionales. Observa cómo este cambio de actitud y perspectiva altera el ambiente en tus 
ensayos. 


Centrar tu Atención 

Los directores exitosos tienen una excelente capacidad de enfoque. El problema es que 

generalmente nos enfocamos en las cosas equivocadas. En lugar de preocuparte por la 

infinidad de detalles que implica hacer música, experimenta con transmitir esa sensación 
externa de calma. 


e La Llama de una Vela 
Un buen método para comenzar a entender el enfoque calmado es mirar fijamente la llama 
de una vela encendida durante un largo tiempo. Cuanto más miras, más desaparece el 
mundo exterior y comienzas a sentir una tranquilidad inspirada por la simplicidad de la 
llama. Estás viviendo solo en ese momento, sin pensar en el pasado ni en el presente. 
Practica este sencillo ejercicio a diario hasta que puedas lograr este mismo tipo de estado 
enfocado sin la vela y aplícalo a tu dirección. 


El desafío, por supuesto, es ser capaz de exudar un enfoque calmado y, al mismo tiempo, 
transmitir los detalles necesarios para realizar tu trabajo como director. Afortunadamente, la 
mayoría de los directores tienen la capacidad de dividir su atención con facilidad. Es casi 
como si estuvieras observándote trabajar desde un punto de vista separado de tu cuerpo. 


Sintoniza tu Cuerpo 

Es un desafío sintonizarte con tu cuerpo y entrenarte para percibir cambios sutiles en la 
energía, la tensión y la relajación. Dependemos de nuestro cuerpo para comunicar nuestras 
ideas musicales a los músicos, por lo que necesitamos las habilidades para ser conscientes 
de todos sus aspectos. 


Ve si puedes percibir otras vibraciones o sensaciones en tu cuerpo: una sensación de calor 
o frío, un cosquilleo, o quizás una energía revitalizada. ¿Eres consciente de colores, 
sonidos, sabores o aromas? Recorre todos tus sentidos mientras construyes una mayor 
conciencia de tu cuerpo. Para ayudarte a enfocarte en estas áreas, podrías intentar hacerte 
preguntas. ¿Qué estoy sintiendo ahora? ¿Siento tensión en el hombro? ¿Qué color aparece 
una y otra vez en mi mente? ¿Hay una sensación de hormigueo en mis dedos? Examina 
gradualmente las diferentes partes de tu cuerpo y observa cómo las sensaciones que 
experimentas podrían influir en tu dirección. 


SINTONIZAR CON LA ENERGÍA UNIVERSAL 


Tu objetivo en el podio es irradiar una sensación de confianza y alerta relajada. Imagina que 
tu cuerpo es como una manguera de jardín. Cuando la manguera está recta, el agua fluye 
libremente, pero cuando está doblada y torcida, el flujo de agua se reduce o incluso se 
detiene por completo. Esto es análogo a la forma en que comunicamos la energía a nuestro 
conjunto. Cuando estamos demasiado tensos y nuestro cuerpo está "doblado", la música 
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queda atrapada dentro de nosotros en lugar de fluir suavemente hacia los músicos. Este 
bloqueo de energía puede causar estrés y problemas musculares de por vida. 

Para dirigir más allá de la superficie de la música, debes ser capaz de transmitir tu energía 
interior, no solo a los músicos frente a ti, sino también al público detrás de ti. El núcleo de 
esta energía proviene de lo más profundo de tu psique. Debes aprender a activar esta 
energía y enviarla, como agua a través de una manguera de jardín, al espacio que te rodea. 


Conectarte a la Tierra 

Mientras dirigimos, queremos sentirnos conectados a la tierra a través del podio del director. 
Una forma de aumentar esta conexión es liberar toda nuestra energía negativa hacia abajo, 
a través de ejercicios como la Ducha Imaginaria. Después de haber liberado esta energía 
negativa, imagina que estás absorbiendo energía de la tierra, que es sólida y limpia. 
Imagina que eres una planta, o un árbol, que está creciendo y extrayendo sus nutrientes del 
suelo. Siente cómo esta nutrición y energía fluyen a través de tu cuerpo y te refrescan. 


Establecer tu Campo de Energía 

Cada uno de nosotros está rodeado por un campo de energía que irradia a las personas 
con las que entramos en contacto. A veces, este concepto es difícil de entender para 
algunas personas. ¿Recuerdas el ejemplo de la energía de frotar tus manos juntas como si 
fueras a calentarlas del Capítulo 3? Después de frotarlas juntas, sepáralas y mueve las 
manos a ambos lados de tu cuerpo, a la altura del pecho con las palmas hacia dentro, y 
comienza a moverlas lentamente una hacia la otra. Detente cuando comiences a sentir una 
resistencia en el aire. Algunas personas sentirán esta resistencia cuando las manos estén a 
dos o tres pies de distancia; otras pueden no sentir resistencia hasta que sus manos estén a 
un pie de distancia; y para algunas, las manos podrían estar tan cerca como a seis 
pulgadas antes de que se sienta la resistencia. Este ejercicio te da una idea básica del 
tamaño y el poder de tu campo de energía. 


Trabaja en expandir tu campo de energía para que fluya más libremente hacia los músicos y 
el público. Mientras estás de pie, imagina que todo tu cuerpo es un faro de luz. Esta luz se 
extiende desde ti en todas direcciones y llena toda la habitación. Experimenta con el control 
de este faro de luz. ¿Puedes hacerlo más grande y brillante? ¿Puedes reducirlo? Enfócate 
en cómo estás realizando estos cambios. ¿Qué estás pensando? ¿Cómo se siente tu 
cuerpo mientras creas estas diferentes sensaciones? 


Un cuerpo completamente relajado, energizado y enfocado es esencial para todos los 
directores. Esfuérzate por dominar tu respiración y tu postura, y por ser capaz de controlar y 
comunicar tu sentido de energía personal a las personas que te rodean. Un cuerpo calmado 
y centrado es esencial para una dirección efectiva. 
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CAPÍTULO 7 


HACIENDO MÚSICA 


COMUNICANDO LA MÚSICA 


Un buen director tiene un concepto musical sólido para comunicar al conjunto. Este 
concepto implica definir las emociones y el carácter que la música transmite. Para transmitir 
emoción, debes sentirla personalmente. Identificarte con tus sentimientos internos es difícil 
porque expone una parte de tu alma. No solo debes sentir estas emociones tú mismo, sino 
que también debes comunicarlas de manera convincente a los músicos frente a ti, no a 
través de palabras, sino mediante tus gestos. 


TRANSMITIENDO EMOCIONES 


Para transmitir emociones, necesitarás recurrir a tus propias experiencias de amor, ira, 
tristeza y alegría, por nombrar solo algunas. Debes conocer la calidad del sonido que 
quieres evocar para retratar un sentimiento específico, y debes desarrollar la técnica de 
dirección necesaria para inspirar ese sonido específico. Con cada una de las siguientes 
emociones, experimenta sintiendo esa emoción y asígnale una calidad de sonido en tu 
mente. Luego, identifica gestos y expresiones faciales que sientas que comunican 
claramente cada emoción. 

e Alegría 
Piensa en un momento en que fuiste increíblemente feliz. Siente qué cambia en tu cuerpo al 
recordar ese momento o situación. Concéntrate en esta imagen visual y sensación física. 
Ahora piensa en una pieza de música que encaje con ese estado de ánimo. Practica bailar y 
moverte mientras expresas tus sentimientos de alegría con esa pieza de música. No tengas 
miedo de exudar físicamente esta emoción para entender cómo comunicarla a los demás. 
Recurre a estos sentimientos y recuerdos la próxima vez que dirijas música que sea alegre. 

e Entusiasmo 
¿Alguna vez hubo algo que no podías esperar para hacer? ¿Cuando no podías dormir por 
la noche porque estabas tan emocionado por lo que iba a suceder al día siguiente? Recrea 
ese sentimiento ahora en tu cuerpo. Revive ese día visualmente en tu memoria. Ahora 
piensa en música que encaje con ese sentimiento. Intenta identificar dos o tres piezas 
diferentes. Escucha esta música en tu cabeza mientras experimentas este entusiasmo. 
Siente la emoción fluir por tu cuerpo y salir por la punta de la batuta mientras diriges. Si 
fueras una persona observando tus propios gestos en este momento, ¿sentirías 
entusiasmo? Memoriza esta sensación para que puedas utilizarla más adelante. 

e Tristeza 
Hay momentos en la vida de todos que son trágicos. Concéntrate en un recuerdo de algo 
que te hirió profundamente: la muerte de un ser querido, la pérdida de un trabajo, un gran 
fracaso de algún tipo. Siente el peso de esta emoción. Respira profundamente y deja que la 
pesadez tire de los músculos de tu cuerpo hacia abajo. Piensa ahora en una pieza de 
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música que transmita este tipo de emoción. Dirige algunas frases de esa pieza. ¿Puedes 
sentir la densidad de la tristeza? ¿Puedes escuchar la textura del sonido? 

e Soledad 
Esta emoción es similar a la tristeza, pero sin el peso. Es una sensación más hueca y vacía. 
Recrea un recuerdo de un momento en que te sentiste solo. Siente la vacuidad y el espacio. 
¿En qué se diferencia esta sensación de la tristeza? ¿En qué se diferencia de la alegría? 
Mientras buscas música que exprese soledad, trata de analizar la razón por la cual piensas 
que una pieza o un movimiento específico está relacionado con esta emoción. Dirige una 
parte de esta pieza y siente la calma de la soledad fluyendo por tu cuerpo. Ve si puedes 
comunicar este sentimiento al grupo frente a ti. 

e Otros Sentimientos 
Haz una lista y experimenta con otras emociones y sentimientos, o estados que los 
provocan. Algunos para empezar son amor, tragedia, humor, asombro, belleza e ira. 
¿Puedes encontrar formas de sentir y experimentar físicamente estas emociones en tu 
cuerpo? Practica comunicando estos sentimientos a través del peso y la resistencia en tus 
gestos. Mientras haces esto, ten cuidado de no distorsionar tu rostro o cuerpo. Tu rostro 
puede usarse para expresar la emoción general, pero esta expresión debe ser sutil y 
natural. Debe surgir de la verdadera emoción que pasa a través de ti, y no como una 
máscara puesta por un mal actor en una obra de teatro. 


COMUNICANDO EL CARÁCTER 


¿Cómo se diferencia el carácter de una pieza de las emociones que podría evocar? Cuando 
pienso en carácter, pienso en palabras como audaz, atrevido, juguetón y noble. Estas son 
palabras que describen una acción en lugar de un sentimiento. ¿Cómo se transmite el 
carácter musical solo con gestos? 

Los mimos transmiten carácter al cambiar realmente la postura de su cuerpo. Pueden pasar 
de interpretar a un anciano a un niño pequeño solo por la forma en que sostienen sus 
cuerpos y por sus movimientos. Como director, debes hacer algo similar, excepto que el 
espacio en el que haces tus gestos es mucho más limitado. 

Para mostrar carácter, nunca debes cambiar tu postura básica; en cambio, al variar el 
tamaño, la energía, el peso, la velocidad y la resistencia de tu movimiento de dirección, 
puedes mostrar diferentes tipos de carácter, mejorando así la interpretación de la música. 
Aquí hay algunos ejemplos para experimentar: 


Furioso: Un movimiento grande y rápido, sin demasiado peso o resistencia. 
Imponente: Un movimiento lento, pesado y ponderado. 

Audaz: Un movimiento grande y seguro, con mucha energía. 

Calmado: Un movimiento suave que se siente ligero, pero muy conectado. 
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Experimenta con transmitir diferentes rasgos de carácter en las piezas musicales y crea 
algunos ejemplos de carácter por tu cuenta para practicar. Ve si alguien que te observe 
puede adivinar qué tipo de carácter musical estás comunicando con tus gestos. 


GUIANDO CON UN TOQUE LIGERO 


Independientemente del peso y la resistencia necesarios para transmitir el carácter y la 
emoción en la música, también debes ser capaz de guiar a tu conjunto con un toque ligero y 
muy sensible. 


e Montando un Pura Sangre 
A menudo comparo la dirección de un grupo de músicos con montar un caballo Pura 
Sangre. Incluso si no montas, creo que entenderás la analogía. Para montar un Pura 
Sangre, debes usar un toque ligero en las riendas. El más mínimo movimiento de tu mano 
comunica mucho a un caballo de carreras experimentado. Tu cuerpo debe estar equilibrado 
y relajado, permitiéndote estar totalmente conectado con el caballo que estás montando y 
no obstruirlo. Debes ser gentil y alentador, pero también firme. Debes respetar que el 
caballo está bien entrenado y ansioso por desempeñarse bien. Mientras cabalgas, estás 
constantemente consciente de los músculos cambiantes del animal y debes enfocarte en 
conectarte con esa energía. Debes saber cómo guiar al caballo en la dirección correcta, 
cuándo darle un empujón hacia adelante, cuándo aflojar las riendas y cuándo contenerlo. 
Cuando montas un caballo Pura Sangre, siempre eres consciente de que es el caballo el 
que está corriendo la carrera; tú no estás corriendo la carrera. El jinete nunca debe interferir 
en lo que el caballo necesita hacer; los movimientos innecesarios solo lo confunden y lo 
ralentizan. Los gestos, el equilibrio o la posición incorrectos harán que pierdas la carrera, sin 
importar cuán rápido sea el caballo. Debes alentar y permitir que el caballo corra lo mejor 
posible en todo momento, al igual que debes permitir e inspirar a los miembros de tu 
conjunto a rendir al máximo. 


e Montando una mula 
Muchos de nosotros, sin embargo, dirigimos como si estuviéramos montando un mulo. No 
confiamos en que el animal avance en la dirección correcta. Pateamos y tiramos de las 
riendas, a la derecha y a la izquierda. Le gritamos y le enviamos señales confusas y 
contradictorias. Lo culpamos por no ir lo suficientemente rápido, por ir en la dirección 
equivocada o por no leer nuestras mentes. Le decimos que avance, pero al mismo tiempo 
enviamos señales que tiran de las riendas e indican que disminuya la velocidad. No 
estamos equilibrados y en control, sino torpes y desmañados, lo que hace que sea más 
difícil para el mulo correr. Montar un mulo se trata solo de nosotros y lo que queremos. No 
hay sentimiento de confianza o respeto. 
Los directores de este tipo siempre culparán a su conjunto por no ser lo suficientemente 
buenos, aunque la culpa suele ser de ellos mismos. 
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CONSIDERACIONES PARA LA DIRECCIÓN 


Como director, es importante que domines una variedad de gestos y desarrolles una técnica 
de dirección sólida; sin embargo, también debes estudiar la música adecuadamente para 
saber exactamente qué intentas comunicar a tus músicos. 


La mayor parte de este trabajo lo harás antes de dirigir un conjunto. Todo director debe 
pasar numerosas horas estudiando y analizando cuidadosamente cada partitura musical. 
Debes decidir una interpretación que abarque las relaciones melódicas y armónicas, así 
como la forma general de la pieza. Esto incluye tomar decisiones sobre dónde se 
encuentran las ideas musicales más importantes y cómo planeas destacarlas. Debes tener 
un sentido definido del color tonal y del fraseo que te gustaría lograr, y debes internalizar un 
sentido rítmico interno que te permita dirigir los mismos tempos básicos cada vez que 
ensayes o interpretes una sección. Además, debes asegurarte de que tus tempos sean los 
adecuados para la música, de modo que hagas justicia a la visión musical del compositor. 


ESTUDIO DE LA PARTITURA 


Existen muchas filosofías sobre cómo estudiar y marcar tus partituras. Algunas personas 
utilizan un sistema de lápices de colores; otras emplean marcas visuales muy específicas 
que pueden ver de un vistazo. Lo más importante no es cómo marcas tu partitura, sino que 
conozcas la música. 

Muchas escuelas de pensamiento abogan por trabajar la partitura varias veces, cada vez 
enfocándote en un aspecto diferente de la pieza para desarrollar una comprensión más 
profunda de la música. Cada vez que estudias una partitura, descubrirás más matices y 
relaciones internas. Es mejor si puedes memorizar la mayoría de tus partituras para 
permitirte tener más contacto visual con los músicos. Aquí tienes algunas ideas que te 
ayudarán con el estudio de la partitura. 


Visión General de la Partitura 
e Examina la instrumentación y conoce las transposiciones de los instrumentos 
utilizados. 
e Lee todas las notas del compositor y los diagramas de configuración, así como 
cualquier comentario o notación del editor. 
e Decide los tempos básicos y establece las relaciones de tempo entre secciones y 
movimientos. Anótalos en la partitura. 
e Traduce y comprende todos los términos, instrucciones musicales y notaciones 
especiales. 
Primera Lectura 
e Recorre toda la pieza en un piano u otro instrumento, o escuchala en tu mente. 
e Adquiere una impresión general de la forma y la estructura armónica de la pieza. 
e Identifica el estado de ánimo o las emociones esenciales de la música que vas a 
comunicar. 
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Análisis de la Música 


Haz un esquema detallado de la forma general y la estructura musical de la pieza. 
Escribe un análisis armónico y una evaluación de las relaciones armónicas de las 
secciones principales. 

Identifica las melodías principales, los temas y los motivos, junto con su 
instrumentación. Evalúa por qué se eligieron estos instrumentos específicos. 
Analiza la dirección musical y los puntos culminantes de frases individuales, y marca 
los puntos de respiración. 

Identifica los desafíos rítmicos, tanto para ti como para los intérpretes. Practica 
físicamente los cambios de métrica difíciles y las transiciones. 

Comprende las dinámicas a lo largo de la pieza. Analiza el equilibrio entre los 
diferentes instrumentos en secciones específicas, los climax musicales, las 
articulaciones inusuales y los efectos especiales. 

Estudia la orquestación general, la textura, la tesitura y los colores tonales. Decide 
cuáles colores tonales son más importantes resaltar, y por qué. 


Decide una Interpretación 


Investiga la práctica interpretativa de ese compositor y periodo estilístico. 

Investiga la historia de la pieza y lo que estaba sucediendo en la vida del compositor 
en ese momento. 

Toma decisiones finales sobre los tempos y puntos culminantes musicales, 
incorporando lo que has aprendido. 

Coloca las arcadas en las partes de cuerdas, o trabaja con tus músicos principales 
para establecer las arcadas para cada sección. 

Finaliza la disposición específica de los asientos o la configuración del escenario que 
funcione mejor para esta pieza. 

Define y practica los gestos que serán más efectivos para comunicar el estado de 
ánimo, carácter, emoción y energía de las diferentes secciones de esta composición. 
Estudia la música hasta que seas capaz de escuchar toda la pieza en tu mente. 


Consideraciones Adicionales para Piezas Vocales 
Dado que las piezas vocales incluyen texto y las limitaciones de la voz humana, hay 
algunas categorías adicionales que debes cubrir al analizar y preparar la música: 


Evalúa las tesituras vocales y el contorno musical (escalas e intervalos difíciles) de 
la pieza. 

Traduce, o localiza una traducción de calidad, del texto si la pieza utiliza un idioma 
extranjero. 

Marca las respiraciones y cortes específicos para todas las frases. 

Toma decisiones sobre la dicción y la pronunciación de las vocales y consonantes. 
Marca estas indicaciones en tu partitura y proporciona una partitura o parte marcada 
para tus cantantes. 


PREPARACIÓN PARA ENSAYOS Y CONCIERTOS 


Al seleccionar música y prepararte para los ensayos y conciertos, deberás tomar decisiones 
sobre detalles específicos para garantizar que la experiencia sea exitosa para todos los 
involucrados. Aquí tienes un desglose de los elementos a considerar e incorporar: 
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Elección del Repertorio 


Sala/Auditorio: 


Público: 


Fortalezas: 


Calendario: 


Presupuesto: 


Evalúa el tamaño del escenario, el auditorio y la acústica. Asegúrate de seleccionar 


música que funcione bien en ese espacio. 


¿Qué tipo de concierto estás realizando y cuáles son las expectativas del público? 
Considera la duración, la complejidad musical y la accesibilidad del repertorio 


propuesto, así como la edad y el nivel educativo del público. 


¿Cuál es la calidad y el nivel de experiencia del conjunto? Evalúa cuidadosamente sus 


fortalezas y debilidades. ¿Cómo puedes resaltar sus puntos fuertes? 


¿Cuánto tiempo de ensayo tendrás? ¿Se pueden ensayar las piezas seleccionadas en 


ese tiempo? ¿Durante qué período se llevarán a cabo estos ensayos? 


¿Cuántos músicos, ensayos y actuaciones puedes permitirte? ¿Cuántos conciertos se 
te permite realizar? ¿Tienes un presupuesto para alquiler de música? ¿Necesitarás 
alquilar instrumentos o equipos adicionales para interpretar estas piezas? ¿Se 


requieren intérpretes adicionales? 


Antes de Comenzar los Ensayos 


Música: 


Plan: 


Configuración: 


Instrucciones: 


Siempre debes especificar qué edición te gustaría usar y asegurarte de que tus 
arcadas, pronunciaciones vocales o marcas específicas se transfieran a las partes de 
los músicos. Verifica la colocación de las letras de ensayo o números de compás en 


las partes para confirmar que coinciden con los de tu partitura. 


Prepara un cronograma detallado para cada ensayo. Este cronograma debe ser 
distribuido a los músicos con anticipación. Sigue el cronograma y evita realizar 


cambios de última hora siempre que sea posible. 


Es mejor proporcionar un diagrama de configuración detallado que el equipo de 
escenario o la persona encargada del montaje pueda seguir. Esto te ahorrará tiempo 


y frustración más adelante. 


Haz una lista de cualquier instrucción específica que los músicos o el equipo de 


escenario necesiten saber para las piezas que se ensayaran (0) interpretarán. 
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En el Primer Ensayo 


Vestimenta: Si es tu primera vez frente al conjunto, querrás causar una buena impresión. ¿Cuál 
es la vestimenta adecuada para este grupo? No quieres estar demasiado elegante, 
pero tampoco demasiado informal. Anticipa qué vestimenta crees que encajará 


mejor con el tipo de grupo que estás dirigiendo. 


Problemas: Siempre surgirán problemas de última hora con músicos ausentes o partes faltantes. 
Anticipa estos problemas y prepárate para ser flexible. Nunca pierdas la calma frente 


a tu conjunto. 


Comentarios: Puedes comenzar el ensayo con algunos comentarios introductorios para los 
músicos. Mantén tus comentarios breves y positivos. Los músicos están allí para 


hacer música, no para escucharte hablar. 


Planificación del Evalúa de antemano lo que quieres lograr durante cada ensayo. ¿Harás un recorrido 

Ensayo: por todas las piezas o comenzarás ensayando la más difícil de inmediato? Planifica 
tu tiempo cuidadosamente de antemano para que lo utilices sabiamente. No 
dediques todo el tiempo a una sola pieza en detrimento de las demás en el 


programa. Los músicos aprecian estar bien preparados en todas las piezas. 


Pausas: Asegúrate de saber en qué momento se requiere tomar una pausa. Es importante 
familiarizarse con el horario normal del grupo y tomar los descansos en los 


momentos adecuados para evitar que los músicos se cansen o se frustren. 


Técnicas de Ensayo 


Comentarios: Durante el ensayo, utiliza comentarios positivos y constructivos. También es 
importante que hables despacio para que los músicos tengan tiempo de absorber tus 


palabras y que el ensayo no se sienta apresurado. 


Pausas: Asegúrate de hacer una pausa antes de dar instrucciones a la orquesta. Ellos necesitan 
tiempo para concentrarse, y el sonido en la sala necesita tiempo para asentarse para que 


todos puedan escuchar lo que estás diciendo. 


Ritmo: Trata de evitar que secciones de músicos estén sentadas sin tocar o cantar durante 
mucho tiempo. Se aburrirán o perderán el interés, lo que afectará negativamente la 


calidad general del ensayo. 


Enfoque: Decide de antemano si te vas a centrar en cuestiones musicales generales o en detalles 


específicos para cada pieza. Mucho de esto dependerá del tiempo disponible. 
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Repetición: Si has ensayado una sección tres veces y no mejora, déjala y sigue adelante. Hay un 
punto en el que las cosas empeoran en lugar de mejorar. Siempre puedes volver a esa 


sección más tarde durante el próximo ensayo. 


Afinación: Al afinar acordes, comienza con los músicos que tocan o cantan la raíz del acorde, 
luego agrega la quinta y, finalmente, la tercera. Afinar las secciones de esta manera 
permite a los intérpretes comprender cómo funciona su nota en el acorde y les informa 


sobre quién más está tocando la misma nota. 


Después del Ensayo 


Evaluación: Dedica tiempo a evaluar qué salió bien y qué secciones aún necesitan trabajo. Haz 
una lista específica de los puntos a cubrir en el próximo ensayo y cuánto tiempo 
requerirá cada uno. Marca cuidadosamente estos lugares en tu partitura para 


encontrarlos rápidamente. 


Planificación: Incorpora tu lista de preocupaciones del ensayo anterior y prepara un plan detallado 
sobre cómo distribuirás tu tiempo en cada pieza para el siguiente ensayo. Sé específico 


al asignar el tiempo para cada sección, movimiento o pieza. 


Cambios: Durante una serie de ensayos para un concierto, a veces necesitarás más tiempo en 
una pieza de lo que habías anticipado. Cuando realices un cambio en el horario, 
anúncialo claramente con anticipación, y si es posible, envía el cambio de horario por 


correo electrónico a todos en el grupo para que estén preparados. 


Ensayo General 


Orden: ¿Ensayarás en el orden del concierto durante el ensayo general? ¿O de la mayor 
instrumentación a la menor, o de la menor a la mayor? Considera tanto a los músicos 
como al equipo de escenario al tomar decisiones sobre el orden del ensayo general. Si 
el concierto implica muchos cambios complejos de escenario, podría ser mejor 
ensayar en el orden del concierto para que el equipo pueda practicar mover el equipo 


y los intérpretes puedan entender mejor el flujo del concierto. 


Ritmo: Durante el ensayo general, ¿tocarán todo de principio a fin, o tendrás tiempo para 
ensayar? A veces solo tendrás tiempo para comenzar y terminar cada pieza. Asegúrate 
de ser siempre sensible a la resistencia y las limitaciones físicas de tus músicos, 


especialmente si el ensayo general es el mismo día del concierto. 


Cronometraje: Ten en cuenta el tiempo de cada pieza, movimiento y sección individual que podrías 
ensayar. No querrás quedarte sin tiempo en un ensayo general. No hay nada peor que 


no poder terminar una pieza en el último ensayo. 
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Audiencia: Algunos ensayos generales están abiertos al público. Si este es tu caso, podrías dedicar 
tu tiempo a tocar las piezas de principio a fin en lugar de detenerte y ensayar. Conoce 
de antemano si habrá audiencia en el ensayo general para poder planificar 


adecuadamente. 


Concierto 


Antes del Asegúrate de reservar tiempo extra antes del concierto para cualquier emergencia de 

Concierto: última hora que pueda surgir. Llega temprano al auditorio. Permítete un tiempo de 
tranquilidad para centrarte exclusivamente en la música antes del concierto; es crucial 
para calmar tu mente y encontrar paz interior. Si te piden participar en charlas previas 
al concierto o recepciones, planifica tu tiempo cuidadosamente y mantén un ojo en el 
reloj para evitar retrasos en el inicio del concierto o comprometer tu tiempo de 


preparación. 


Durante el Decide de antemano si hablarás durante el concierto e informa al equipo de escenario 

Concierto: para que preparen un micrófono. Prepara con antelación lo que dirás para 
presentarte a ti mismo y a la música, y realiza una prueba de micrófono antes de que 
comience el concierto. Mantén tu enfoque en la música, sin importar lo que ocurra 
durante la presentación. Es inevitable que ocurran errores inesperados; puede que se 
pierdan entradas o que se equivoquen notas, pero no permitas que estos 
contratiempos te distraigan de la música y de tu objetivo de inspirar a los músicos a 
tocar a su máximo nivel. Si eres director invitado de un conjunto y la ocasión lo 


permite, agradece públicamente a la orquesta antes de la última pieza del programa. 


Después del Ponte de pie entre bastidores y saluda a los músicos al salir del escenario. Este gesto 

Concierto: ayuda mucho a construir una buena relación con tu grupo. Si hay programada una 
recepción después del concierto, asegúrate de asistir y trata de no hacer esperar a la 
gente demasiado tiempo. Si eres director invitado, pide que alguien esté disponible 
para presentarte a personas importantes, como miembros del personal, donantes, 


miembros de la junta y profesores. 


COSAS QUE HACER Y NO HACER 


Desde que somos pequeños, estamos rodeados de reglas y listas de cosas que debemos y 
no debemos hacer en la vida. Como directores, también estamos expuestos a este tipo de 
listas y expectativas. Seguir estas pautas básicas te ayudará a tener éxito como director y 
mejorará tu capacidad para relacionarte con tu grupo de músicos. 
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Qué Hacer 


Físico: 
e Siempre que sea posible, dirige de pie. 
e Siempre da muy claramente la primera entrada. 
e Siempre muestra pulsaciones claras. Los músicos necesitan saber dónde está el 
primer tiempo. 
e Mantén buen contacto visual y permite que tus ojos abarquen a todos. 
e Dirige siempre hacia las filas o atriles del fondo del grupo. 
e Comunica a tus músicos con gestos claros y evita manías molestas. 
e Invita a los músicos a tocar, no lo demandes. 
e Muestra una actitud energética y comprometida durante ensayos y conciertos. 
Verbal: 
e Minimiza las interrupciones y los comentarios. 
e Sabe por qué te detienes y explica claramente a los músicos lo que quieres que 
hagan de manera diferente. 
e Habla solo cuando el grupo esté en silencio. 
e Sé muy específico con tus comentarios. 
e Usa "nosotros" en lugar de "yo" siempre que sea posible. 
e Habla claramente y asegúrate de que los músicos en la parte trasera puedan 
escucharte. 
Mira a los músicos, no a la partitura, cuando hables. 
Da tiempo a los músicos para encontrar el pasaje al que te refieres. 
Esfuérzate por mantener tus comentarios positivos durante los ensayos. 
Musical: 
e Marca las partes antes del primer ensayo. 
e Asegúrate de que tu partitura y las partituras del grupo tengan las mismas letras o 
números de compás. 
e Conoce las transposiciones de los diferentes instrumentos. 
e Conoce las traducciones de todas las indicaciones musicales. 
e Exige un alto nivel de tu conjunto. 
e Afina los pequeños detalles al comienzo de un ensayo para establecer un estándar 
para todo el ensayo. 
Trabaja primero en notas y ritmo, luego en dinámicas y balance. 
Siempre da la entrada a los músicos o secciones que tienen largos silencios. 
Ensaya detalles específicos hasta tres veces y luego sigue adelante. 
Atmósfera 
e Crea un ambiente de trabajo positivo. 
e Sé respetuoso con tus músicos. 
e Utiliza humor positivo cuando sea apropiado. 
e Elogia a los músicos por un trabajo bien hecho. 
e Conoce a los miembros de tu ensamble. 
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Otros Puntos a Recordar 


La respiración es el movimiento de la música. Recuerda respirar mientras diriges. 
Siempre dile al conjunto especificamente lo que quieres; no critiques lo que hicieron. 
Cuanto más difíciles sean los ritmos en una pieza, más claros y sencillos deben ser 
tus gestos. 

Cuanto menos interesante sea la parte, más energía deben poner tú y los intérpretes 
en interpretarla. 


Para Mejorarte a Ti Mismo 


Físico 


Verbal 


Dirige tanto como sea posible. 

Únete a organizaciones musicales y asiste a conferencias y talleres para ampliar tu 
conocimiento. 

Observa a otros directores en ensayos. 

Estudia con diferentes directores y participa en clases magistrales. 

Viaja tanto como sea posible para expandir tu visión del mundo. 

Asiste regularmente a conciertos. 

Escucha muchos estilos de música y estudia música de diferentes períodos de estilo 
por una variedad de compositores. 

Lee libros sobre música. 

Conoce la historia de la obra que estás dirigiendo. 

Toca o canta regularmente en un conjunto grande. 

Toma clases en tu propio instrumento. 

Aprende un segundo instrumento o toma clases de canto. 


Qué NO Hacer 


No sobredirijas. 

No hagas gestos faciales. 

No muevas la boca, cantes o tararees junto con la música. 

No muevas la cabeza o el mentón hacia arriba y abajo con la música. 
No muevas los pies. 

No dobles las rodillas. 

No saltes. 

No te chupes los dedos antes de pasar las páginas de la partitura. 
No te apartes el cabello de la frente. 

No permitas que el cabello te cubra los ojos o la cara. 


No hables demasiado ni cuentes historias largas en el podio. 
No hables sobre el ruido; espera el silencio. 

No susurres. 

No te enfades, pierdas los estribos ni muestres ira o frustración. 
No menosprecies a los músicos. 

No digas "estás desafinado". 

No les digas "shh". 
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e Noles digas que te miren. En su lugar, proyecta lo que quieres y se verán obligados 
a mirarte. 


Musical 
e No seas un metrónomo o un marcador de tiempo. 
e No aceptes la mediocridad cuando tus músicos son capaces de más. 
e  Norepitas secciones una y otra vez sin decirles a los músicos qué quieres que 
hagan de manera diferente. 
No te detengas por notas incorrectas obvias. 
No aprendas la partitura frente al conjunto. 
No dirijas solo la melodía. 
No permitas que el conjunto toque o cante todo de la misma manera; fomenta la 
musicalidad. 
e No dirijas música en la que no crees. 


Atmósfera 
e No pierdas el tiempo de los músicos deteniéndolos demasiado. 
e No permitas que secciones individuales permanezcan demasiado tiempo sin tocar 
mientras ensayas con otras. 
e No detengas el conjunto si creaste el problema porque cometiste un error o fuiste 
poco claro. 


LIDERAZGO INSPIRADOR 


Para inspirar a las personas con las que trabajas y guiarlas con un toque ligero, necesitas 
establecer un sentimiento de confianza mutua. La mayoría de los directores lideran desde 
una posición de poder, esperando que todos hagan lo que dicen porque son el jefe. 
Desafortunadamente, este tipo de liderazgo no inspira las mejores interpretaciones. Es 
mejor desarrollar un estilo de liderazgo basado en el respeto mutuo. Los músicos deben 
confiar en ti, y tú debes confiar en ellos. Cuando ellos sepan que crees en ellos, serás 
capaz de inspirar al grupo para tocar con su máximo potencial. 


CONSTRUIR CONFIANZA 


Los músicos pueden percibir desde el momento en que subes al podio si los respetas. A 
menudo, por inseguridad o miedo, un director proyectará una imagen de arrogancia o 
exceso de confianza, alienando de inmediato a los miembros del conjunto. Necesitas 
controlar tus emociones y miedos antes de dirigir un grupo musical. Si eres honesto con los 
músicos, ellos generalmente serán honestos contigo. Durante los ensayos, no temas admitir 
cuando cometes un error. Probablemente ya lo saben, y al admitirlo abiertamente, 
aumentarás el respeto de los músicos hacia ti. Trata a los miembros de tu conjunto con la 
misma calidez y respeto que le otorgarías a un buen amigo o a un miembro cercano de la 
familia. 
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e Invita a tus Músicos a Tocar 
Cuando dirijas, no ordenes, sino más bien invita a los músicos a tocar. Más importante aún, 
permiteles tocar evitando señales confusas o gestos contradictorios. Muy a menudo 
forzamos el sonido o lo golpeamos hasta la muerte, y los músicos se ven obligados, como 
un grupo de soldados marchando, a simplemente poner sus notas en el lugar correcto: 
izquierda, derecha, izquierda, derecha, 1, 2, 3, 4. Un gran director muestra emoción, 
carácter, calidad de tono y un tempo preciso en su primer gesto preparatorio, y de esta 
manera es capaz de inspirar al grupo a hacer música desde la primera nota. Estos 
directores lideran de manera tranquila, volviéndose más activos cuando es necesario y 
permitiendo que el grupo toque libremente con un toque muy ligero cuando es apropiado. 

e Menos es Más 
En esta misma línea de pensamiento, trata de no estar tan "ocupado" mientras diriges. 
Dirigir no se trata de marcar el tiempo en cada compas. Algunos directores están tan 
involucrados en mostrar cada entrada, marcar cada contraste dinámico y enfatizar cada 
pulso de manera tan rígida que casi parece que están dirigiendo "por números", como si 
fuera un kit de manualidades "pintar por números". Si estás marcando excesivamente, o 
bailando alocadamente con la música, los músicos dejarán de mirarte y se verán obligados 
a tomar sus propias decisiones artísticas, lo cual generará una interpretación muy 
desarticulada. 
No es necesario enfatizar cada pulso en una pieza musical. Más bien, es importante saber 
cuándo apartarte. Aunque no lo creas, el grupo generalmente tocará igual de bien, y quizás 
mejor, sin ti. Cuando te apartas, los músicos escucharán más entre ellos y la precisión del 
conjunto mejorará. 
Durante los ensayos, también debes intentar hablar menos y mostrar más. Una vez que tu 
conjunto esté acostumbrado a tu estilo de dirección, deberías poder comunicar todo lo que 
deseas con tus gestos. Detenerte para explicar cada cosa a tus músicos es un apoyo para 
los directores que tienen una técnica de batuta deficiente. Siempre disfruto dirigir en países 
extranjeros donde no hablo el idioma porque eso me obliga a mostrar todo. Allí, no puedo 
disfrutar del lujo de las explicaciones verbales; en su lugar, debo comunicarme 
completamente con mis gestos. 
Al dirigir menos, también animarás al grupo a "venir hacia ti". La energía del conjunto debe 
encontrarse contigo en la zona de impacto de la dirección, en la mesa de sonido. Nunca 
vayas hacia ellos, ni con tus gestos ni con tu energía. Ir hacia el conjunto difumina la 
creación musical y obtendrás un sonido "expandido" que carece de calidad y enfoque. 
Habrá nerviosismo en ese sonido y el grupo no podrá tocar con precisión. Siempre que 
quiero enfocar la calidad del sonido, simplemente dirijo más pequeño y más cerca de mi 
cuerpo. Esto atrae a los músicos y la reducción en el tamaño del gesto les obliga a observar 
más de cerca. Dirige menos y ellos vendrán hacia ti. 


ESTABLECIENDO EL AMBIENTE ADECUADO 


Mientras diriges, aprende a interpretar la energía general de tu grupo. Cuando un grupo 
está disperso y ruidoso, el ensayo no será productivo. No tengas miedo de esperar hasta 
que la sala esté en silencio antes de continuar. A veces, tendrás que esperar más de lo que 
te sientas cómodo, pero confía en que vale la pena. Enfocar la atención y la energía del 
grupo al comienzo de un ensayo y a lo largo de este es de vital importancia. La mayoría de 
nosotros hemos estado en situaciones donde, en el ensayo general, de repente todos están 
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prestando atención, y el nivel de interpretación musical mejora drásticamente. Tu objetivo es 
establecer ese mismo nivel de atención en cada ensayo para que puedas elevar a tu 
conjunto a un nivel superior de interpretación musical todo el tiempo. Esperar y exigir su 
total atención es necesario para lograr este objetivo. 
Una vez que todos estén tranquilos y concentrados en el ensayo, trata de alinearte con 
cómo se sienten los músicos ese día. ¿Algunos músicos están descontentos, cansados o 
nerviosos? ¿Hay cuestiones de ánimo que podrían afectar el ensayo más adelante? ¿Qué 
puedes hacer para disipar cualquier energía negativa en el grupo? La presencia de energía 
negativa puede, eventualmente, socavar el enfoque de tu ensayo; unas palabras sinceras 
de elogio pueden convertir un ensayo negativo en uno positivo muy rápidamente. El 
ambiente de trabajo adecuado puede motivar a todos los músicos a participar al máximo 
nivel. 
Una estrategia similar se puede utilizar en los conciertos antes de comenzar cada pieza. 
Antes de levantar los brazos para dirigir, evalúa el nivel de energía y atención del público. 
¿Están concentrados y listos para escuchar? ¿O la gente aún está llegando, hablando y 
acomodándose en sus asientos? Sé consciente de lo que está sucediendo en la sala, tanto 
en el escenario como en la audiencia, antes de comenzar. Espera a empezar hasta que 
todos estén listos. Así como nunca querrías sacar un pastel del horno antes de que esté 
listo, o comer una fruta que no esté madura, no comiences a dirigir hasta que ambos 
grupos, la audiencia y el conjunto, estén completamente enfocados en la música. 

e Ayudar a Otros a Tener Éxito 
Un buen director motiva a los miembros de su conjunto, ofreciéndoles oportunidades para 
sobresalir y formas de encontrar satisfacción continua en lo que hacen. Busca ocasiones 
para destacar a músicos individuales y sé generoso con tus elogios y estímulos. Si puedes 
ayudar a otros a tener éxito en sus carreras, ellos serán más solidarios con tus propios 
objetivos. 
Un buen líder artístico no pierde tiempo criticando a otros. Aunque a los músicos les 
encanta el chisme y contar historias, es importante recordar que eres el modelo a seguir 
para tu grupo. Deberías ser el defensor de todos y emitir una energía positiva que inspire el 
mejor rendimiento de cada uno. Trata de "volar por encima de las nubes" o "tomar el camino 
más elevado". No te permitas quedar atrapado en pensamientos críticos o negativos. Tu 
propia reputación aumentará naturalmente si eres positivo y alentador con los miembros de 
tu conjunto. 

e Liderazgo 
El liderazgo fuerte y consistente es valorado por los miembros de tu conjunto. Quieren saber 
dónde se encuentran y cuáles son las reglas. También desean ser tratados de manera justa, 
consistente y con respeto. Asegúrate de clarificar tus reglas y expectativas al inicio de tu 
mandato con tu grupo. Esto hará que todo sea más fácil para ti más adelante. 


FLEXIBILIDAD—EL SECRETO DEL ÉXITO 


La flexibilidad es uno de los atributos más importantes para cualquier líder. Piensa en cómo 
un pequeño árbol puede balancearse en una gran tormenta, mientras que los árboles que 
son demasiado grandes para balancearse pueden caer o romperse porque no son flexibles. 
No seas como el gran árbol, o como el dinosaurio que ha vivido más allá de su tiempo. La 
rigidez puede sofocar la creatividad y limitar enormemente cómo la gente se relaciona 
contigo. Las personas inflexibles nunca son tan exitosas como podrían ser. Sé flexible, 
como un árbol joven, mientras trabajas en situaciones difíciles con tu organización. 
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e El Momento Adecuado 
El tiempo es muy importante al abordar situaciones en un conjunto musical. Aprende a 
reconocer problemas con músicos individuales y abórdalos antes de que se conviertan en 
problemas mayores. Cada situación difícil generalmente comienza con algo pequeño y 
simple. Aprende a identificar las señales de problemas antes de que se salgan de control, y 
nunca asumas que desaparecerán por sí solos. 
Es importante tratar a las personas y las situaciones de manera individual para que puedas 
averiguar con la persona involucrada exactamente qué está mal. A menudo, la raíz del 
problema es totalmente diferente de lo que esperabas y, a veces, solo hablar sobre el 
problema es suficiente para resolverlo. 
Frecuentemente, durante una conversación privada, los músicos presentarán sugerencias y 
soluciones a los puntos de conflicto. Cuando esto ocurra, ten cuidado de no discutir, 
contradecir o expresar inmediatamente tus propios puntos de vista sobre el asunto. En su 
lugar, sé un oyente y haz más preguntas para clarificar lo que la otra persona está diciendo. 
Muchas veces, la gente solo quiere ser escuchada y reconocida, incluso si sabe que no 
cambiará el resultado final de una situación. 


e Elige Tus Batallas 
Un estilo de trabajo más suave y flexible con las personas te hará más exitoso a largo plazo. 
Cuando te retiras del conflicto, la resistencia se relaja porque ya no tiene un objetivo. A 
menudo, si das un paso atrás, la persona eventualmente adoptará tu forma de pensar o, 
como mínimo, el conflicto se suavizará y ambos podrán avanzar de manera más positiva. 
En la vida, hay momentos para mantener tu posición y momentos para retroceder. Siempre 
digo: "elige tus batallas con cuidado". No querrás ganar una batalla a costa de perder toda 
la guerra. La mayoría de nosotros aprendemos esto por las malas. Trata de no trazar líneas 
en la arena en ningún tema y permite que otros participen en el proceso de toma de 
decisiones. Cuando permanecemos flexibles, los resultados suelen ser más favorables. 
Declinar luchar cada pequeña batalla no significa que te importe menos el crecimiento y 
desarrollo a largo plazo del conjunto; simplemente significa que algunas batallas implican 
gastar energía en la dirección equivocada. Incluso si ganas una batalla en particular, a 
menudo no vale la pena la pérdida de tiempo y respeto del grupo, o la fractura de la energía 
positiva del grupo. 


DESARROLLO DE CARRERA 


Cuando se trata de tu carrera como director, habrá muchas veces en las que deberás 
esperar pacientemente para ver qué viene a tu vida. La dirección es un campo muy 
competitivo, y lleva toda una vida dominarlo. No desperdicies tiempo o energía deprimido 
por trabajos que has perdido o errores que podrías haber cometido en ensayos o 
conciertos. Todo esto es parte del proceso de aprendizaje. Sé agradecido por estas 
maravillosas oportunidades para aprender, crecer y mejorar. A veces, cuando te sientes 
más vulnerable, en realidad estás a punto de ascender al siguiente nivel. Todos debemos 
experimentar el fracaso para aprender. Cuando alguien siente que su carrera no avanza 
como cree que debería, siempre digo: "duplica tu tasa de fracaso". Solo a través de intentar, 
fallar, ajustar e intentar de nuevo, eventualmente aprendemos lo necesario para tener éxito. 
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e Construye tu Red 
Es importante que te mantengas activo en las diversas organizaciones nacionales de apoyo 
y que construyas tu círculo de contactos en el campo. Es fácil mantenerse en contacto con 
las personas ahora gracias a las redes sociales en internet y los teléfonos móviles. Dedica 
un tiempo cada día a fortalecer tu relación con personas que conoces y a construir y 
desarrollar nuevas relaciones. A menudo, tu próximo puesto como director se materializará 
como resultado de alguien que conoces o de una persona que conoce a alguien que tú 
conoces. 

e Sé Abierto a Nuevas Oportunidades 
Hay un viejo dicho: "Cuando no deseas nada, mucho te llega". Creo que esto se refiere a 
las expectativas. Cuando liberas esas expectativas rígidas de ti mismo, te abres más a 
todas las posibles oportunidades que podrían presentarse y disfrutas más de la vida. Nunca 
te sientas decepcionado porque ciertas expectativas no se cumplieron en el tiempo que te 
habías fijado. En su lugar, simplemente esfuérzate por hacer tu mejor trabajo y mantente 
abierto a lo que suceda. Los directores, por su propia naturaleza, quieren controlar todo. 
Intenta soltar ese control y verás lo mucho más fácil que se vuelve la vida. Con esta 
mentalidad, creo que finalmente lograrás más. 

e Persevera 
A menudo, no es la persona con el gran talento musical quien tiene éxito, sino la que 
simplemente persevera. Un hecho es cierto: si vas a tener éxito como director, debes 
permanecer en el campo. Demasiadas veces, las personas abandonan el campo cuando 
surgen problemas difíciles. Recuerda que la vida se trata del viaje, no de la meta final. Lo 
importante es dar lo mejor de ti en tu situación actual de dirección; aprender y crecer a partir 
de ella; y vivir el momento. Observa y aprende de otros directores y músicos que tienen 
éxito en lo que hacen, y agradece tus propias oportunidades de aprender y crecer. 

e Sé Humilde 
A medida que alcanzas varios niveles de éxito en el campo de la música, abstente de 
alardear o presumir. La fama es efímera. Recuerda que la escalera del éxito sube y baja con 
facilidad, y la industria de la música es muy pequeña. A lo largo de tu carrera, te 
encontrarás con las mismas personas una y otra vez, y probablemente cambiarás de trabajo 
muchas veces. Esfuérzate por construir relaciones sólidas y duraderas con aquellos en el 
campo porque podrías volver a trabajar con ellos, o alguien podría pedirles una 
recomendación sobre tu trabajo. A nadie le gusta un fanfarrón, así que recuerda ser humilde 
en todos tus tratos con las personas. Te respetarán más como colega. 

e Mantente Centrado, Confiado y Consistente 
Demasiadas veces, los directores son individuos sobrecargados de compromisos que no 
tienen tiempo tranquilo ni vida personal. Es importante reservar tiempo para ti en tu 
apretada agenda. Un líder musical que esté calmado, centrado y con los pies en la tierra 
podrá trabajar con éxito con una variedad de personalidades difíciles. Una persona centrada 
también puede evaluar situaciones difíciles con calma, incluso mientras las cosas cambian 
rápidamente. Estos tipos de líderes se toman el tiempo para pensar cada problema antes de 
responder, y no están sujetos a reacciones emocionales inconsistentes. Reserva algo de 
tiempo tranquilo en tu agenda diaria y practica los ejercicios de respiración del Capítulo 6. 
Esto te ayudará a mantenerte centrado y calmado. 
También es importante liberarte de la influencia de los pensamientos negativos de otras 
personas sobre ti y tu trabajo. La gente siempre tendrá una opinión. Podrían decir que eres 
demasiado bajo, demasiado alto, demasiado gordo, demasiado delgado, no lo 
suficientemente inteligente, no lo suficientemente talentoso, no lo suficientemente musical, 
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no eres la persona que están buscando. Para ser director, debes adquirir una piel muy 
gruesa para bloquear estas críticas. Es esencial que mantengas tu enfoque en tus propios 
objetivos personales y en la música. 


INTEGRÁNDOLO TODO 


El arte de dirigir es una búsqueda de toda la vida, y creo que nunca se puede dominar 
completamente, ya que siempre hay algo más que aprender. Cuando te preparas para una 
carrera como director, tres áreas básicas requieren atención: 

(1) el estudio en profundidad de la música; 

(2) el dominio de los gestos que comunican la música; y 

(3) la sensibilidad hacia las dinámicas de grupo y los aspectos motivacionales involucrados 
en inspirar a grandes grupos de personas. 


En este libro, he tocado los tres aspectos, pero me he centrado principalmente en los 
conceptos de los gestos y la flexibilidad muscular necesaria para desarrollar una técnica 
sólida para comunicar la música a los músicos. 


Muchos directores imaginan conceptos musicales maravillosos, pero carecen de la técnica 
para transmitir sus ideas a los músicos. A menudo, los directores se interponen en su propio 
camino, enviando señales contradictorias sobre lo que realmente quieren. Otros directores 
lideran mientras sostienen una gran cantidad de estrés y tensión en sus cuerpos, lo que 
afecta negativamente la calidad del sonido de la música. Espero que los ejercicios en este 
libro hayan abierto tu mente a una nueva forma de pensar sobre cómo alineas tu cuerpo y 
cómo tus gestos al dirigir afectan a los músicos frente a ti. 

Entrenar tu cuerpo es un proceso continuo. Necesitarás practicar constantemente, al igual 
que un atleta se prepara para una carrera o deporte, o una bailarina entrena para bailar. 
Pasar por el libro una vez no es suficiente para entrenar tus músculos y mantenerlos en 
forma. Necesitarás revisar estas ideas regularmente y practicar los ejercicios como una 
rutina diaria de calentamiento. 

Si haces esto, notarás una tremenda diferencia en tu dirección. Estarás más relajado, más 
enfocado, más centrado y más intuitivo. Las ideas musicales en tu cabeza podrán salir a 
través de tus manos de maneras que nunca imaginaste posibles. Podrás hacer que la 
música cobre vida. Tus músicos tocarán mejor y disfrutarán más al actuar contigo. El nivel 
de musicalidad general aumentará dramáticamente, y todos disfrutarán más de los ensayos 
y conciertos. 

Al final, serás un mejor director. Tu hacer musical será más emocionante e inspirador. Este 
es un noble objetivo, y uno que todos queremos lograr. Alcanzarlo requiere tiempo y 
práctica diligente. Entrenar tus músculos y tu mente no ocurrirá de la noche a la mañana, 
pero con una preparación y estudio cuidadosos, sé que experimentarás resultados 
dramáticos. Dominar los gestos y conceptos presentados en este libro cambiará tu 
dirección, y cambiará tu vida. Sé que cambió la mía. 
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ANEXO 


SOBRE LA AUTORA 


Diane Wittry ha dirigido orquestas en los Estados Unidos y Europa, y es conocida por su 
conexión con el público y su programación de conciertos innovadora. Actualmente, es la 
Directora Musical y Directora de la Orquesta Sinfónica de Allentown, PA. También es autora 
del libro Beyond the Baton, que trata sobre el liderazgo artístico para directores de 
orquestas regionales. Diane Wittry es reconocida internacionalmente como profesora de 
dirección orquestal por los talleres y seminarios que ha impartido en los Estados Unidos, 
Bulgaria y Ucrania. 


SOBRE LOS DIRECTORES 


e Reuben Blundell es Director Musical de la Orquesta Sinfónica de Lansdowne, en el 
área de Filadelfia, y de la Hunter Symphony en Nueva York, donde es Profesor 
Asistente en el Hunter College de la City University. También dirige regularmente las 
orquestas Chelsea, Riverside, y la Classical Musicians Rehearsal Orchestra. Fue 
becario de violín en la New World Symphony y en el Tanglewood Music Center, y 
obtuvo un doctorado en la Eastman School of Music bajo la tutela de los profesores 
Neil Varon y Zvi Zeitlin. 

e La directora neozelandesa Gemma New es Directora Asociada de la Orquesta 
Sinfónica de Nueva Jersey y Directora del Lunar Ensemble, un colectivo de música 
contemporánea en Baltimore, Maryland. Bajo su dirección, el Lunar Ensemble ha 
estrenado más de 30 obras desde 2011 y ha realizado residencias de composición 
en varias universidades de los Estados Unidos. La Sra. New obtuvo un M.M. en 
dirección orquestal en el Instituto Peabody, donde estudió con Gustav Meier y 
Markand Thakar. 

e Michael Avagliano ha sido director musical de la Orquesta Sinfónica de Central 
Jersey desde 2008. Anteriormente, dirigió la Sinfónica de Manalapan como director 
musical durante cuatro temporadas, y también trabajó como director de cobertura 
para la Orquesta Sinfónica de Lafayette y el Instituto Nacional de Orquestas de la 
Universidad de Maryland. Otras presentaciones recientes incluyen la Sinfónica de 
Plainfield, la Sinfónica del Norte de Dutchess en Nueva York, la Orquesta 
Metropolitana de Nueva Jersey y la Orquesta de la Península de Kenai en Alaska. 
La Orquesta Sinfónica de Allentown también nombró al Sr. Avagliano como Becario 
de Dirección para la temporada 2011-12. 


SOBRE EL LIBRO 


Dirigir no es simplemente marcar los compases; es el arte mucho más rico de comunicar 
emoción, carácter y ambiente a través del movimiento a un gran grupo de intérpretes para 
inspirarlos a crear música juntos. Baton Basics se basa en la premisa de que las formas 
más efectivas y musicales de dirigir se centran en transmitir energía, y que transmitir 
energía es una actividad fundamentalmente física. En este libro, la directora Diane Wittry 
ofrece un enfoque único para la enseñanza de la dirección, basado en el concepto de 
transmitir peso, resistencia y energía, combinados con tamaño, colocación del compás y 
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velocidad, mediante gestos familiares con el fin de comunicar un mejor concepto del sonido 
musical a los músicos. 
Wittry proporciona instrucciones claras e intuitivas sobre cómo comunicar a través de 
gestos, entrenando los músculos de los dedos, manos, muñecas, antebrazo y todo el brazo. 
También discute formas de liberar la tensión corporal, mejorar la postura y desarrollar una 
mayor calma en el podio a través de ejercicios corporales y de respiración. Con numerosos 
dibujos detallados y acceso a más de 60 ejemplos en video en el sitio web complementario, 
Baton Basics guía a los directores lejos de simplemente marcar patrones de compases, 
hacia una musicalidad matizada y fraseada que puede ser comunicada a un grupo de 
músicos. Un texto clave y fundamental tanto para estudiantes como para directores 
experimentados, Baton Basics es imprescindible para cualquiera interesado en mejorar y 
expandir su vocabulario de gestos de dirección. 

Originalmente publicado en 2014 por Oxford University Press 


SOBRE LOS VIDEOS 


He descargado los videos del sitio web proporcionado con el libro 
(www.oup.com/us/batonbasics) y los subí a YouTube para facilitar su uso y acceso con la 
herramienta de traducción automática. Los mismos no estan monetizados y no se hace 
ningún tipo de ganancia económica con ellos. Esta acción permite que el contenido de los 
videos sea accesible de manera más eficiente, aprovechando las capacidades de 
subtitulado y traducción que ofrece la plataforma, además de facilitar su acceso mediante 
un teléfono móvil 


AVISO DE FAIR USE 


Este documento contiene extractos de un libro originalmente publicado en inglés que no ha 
sido traducido al español. Estos extractos se proporcionan exclusivamente con fines 
educativos y de investigación, en conformidad con las disposiciones de "uso justo" bajo las 
leyes de derechos de autor. Se utilizan únicamente para análisis, comentarios, y propósitos 
académicos, sin intención de infringir los derechos de autor del titular. Los usuarios de este 
documento están invitados a consultar la obra original para una comprensión completa y 
profunda de los textos. 


https://global.oup.com/academic/product/baton-basics-9780199354160?cc=us&lang=en& 


ISBN: 9780199354160 
SOBRE LA TRADUCCIÓN [Versión 1.0] 


Como alumno de Dirección Orquestal 1 en la cursada 2024 realicé la traducción de este 
libro, inicialmente, debido a que me llamó la atención su contenido, ya que varios de los 
ejemplos utilizados por el profesor en nuestras clases se encuentran en este texto. El 
objetivo principal es compartirlo con quienes no dominan el inglés, para que puedan 
acceder y aprovechar sus enseñanzas. Espero que esta traducción sea una herramienta útil 
para todos aquellos que deseen profundizar en el. 


Palotes - Jose Pessoa (si, es Jose, sin el acento en la e) 
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VIDEOS COMPLEMENTARIOS CON 
SUBTITULOS 


CAPITULO 1 


1.1 The Feet 
Los pies 
https://youtu.be/TxCIShw7TQlI 


1.2 Grounding the Lower Body 
Arraigando la parte inferior del cuerpo 
https: //youtu.be/-RtVObRgff8 


1.3 The Waist and the Back 
La cintura y la espalda 
https://youtu.be/doUlbhOAucg 


1.4 Lifting the Rib Cage and Opening the Chest 
Elevando la caja toracica y abriendo el pecho 
https://youtu.be/t7 EbXqvixvQ 


1.5 The Head 
La cabeza 
https://youtu.be/Xq2ii7rRmJc 


1.6 The Shoulders 
Los hombros 
https://youtu.be/ZQGsPXCJxs4 


1.7 The Arms 
Los brazon 
https://youtu.be/OURe4w4MGwU 


1.8 The Wrist and Fingers 
Las muñecas y los dedos 
https://youtu.be/EzO7LzbrlYl 


1.9 The Face and Eyes 
La cara y los ojos 
https://youtu.be/gYADiHglFM4 


CAPITULO 2 
2.1 Direction 


Dirección 
https://youtu.be/yXgWJoTQUP | 
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2.2 Size 
Tamaño 
https: //youtu.be/o0Son-blv8Q 


2.3 Weight and Resistance 
Peso y resistencia 
https://youtu.be/L450caBUMBg 


2.4 Impact and Release 
Impacto y liberación 
https://youtu.be/IPdWrPWzHPc 


2.5 The Downward Gesture 
El gesto descendente 
https://youtu.be/OC1AQQQc5L4 


2.6 The Upward Gesture 
El gesto ascendente 
https://youtu.be/s_xvs7U_yBU 


2.7 Weight 
Experimentando con el Peso 
https://youtu.be/KfighW3Xb0l 


2.8 Sideways Gestures 
Movimiento hacia los costados 
https://youtu.be/rWrclLW3068 


2.9 Motions Outward 
Movimientos hacia afuera 
https: //youtu.be/zZNJ9q-EgfaA 


2.10 Motions Inward 
Movimientos hacia adentro 
https://youtu.be/6x_nbkUUu3w 


2.11 Circles, Arcs, and Free Motions 
Circulos,arcos y movimientos libres 
https://youtu.be/Mby9WwOF9H4 
2.12 Preparatory Beats 

Tiempos preparatorios 
https://youtu.be/j6Q5u74u3zY 
CAPITULO 3 


3.1 The Conducting Strike Zone 
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Zona de impacto de la dirección 
https: //youtu.be/6¡M5hXZy7ec 


3.2 Connecting to Energy 
Conectando con la energía 
https://youtu.be/JoCaD6gB-Hk 


3.3 The Table of Sound 
La mesa de sonido 
https: //youtu.be/tzHscKRM3nl 


3.4 Imaginary Piano 
Piano imaginario 
https://youtu.be/WWQAs8q23mE 


3.5 Conducting with the Hand 
Dirigiendo con la mano 
https://youtu.be/KcXobWwZFNc 


3.6 Table Taps 
Golpes en la mesa 
https://youtu.be/G-DuGB2iwF | 


3.7 Pencil Baton 
Batuta lapiz 
https://youtu.be/zsRSBI6S2Ls 


3.8 Holding the Baton 
Sosteniendo la batuta 
https://youtu.be/YIdPCWC_Roo 


3.9 Developing Your Muscles 
Desarrollando tus musculos 
https://youtu.be/d4_gHoGrHcM 


3.10 Baton Taps 
Golpes de batuta 
https://youtu.be/YhXebkOMDUM 


3.11 Standard Conducting Diagrams 

Diagramas de direccion standard 
https://youtu.be/1-M5kK2IXxw 

3.12 Ilya Musin Conducting Diagrams 

Diagramas de dirección de Ilya Musin (escuela rusa) 


https://youtu.be/6l-SoMRdwb0 


3.13 Hideo Saito Conducting Diagrams 
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Diagramas de dirección de Hideo Saito (escuela japonesa) 
https: //youtu.be/tvrCoh-dF2w 


3.14 Subdivided Beat Patterns 
Patrones subdivididos 
https://youtu.be/yCzmt_HhK2Y 


3.15 Merging Gestures 
Mezclando gestos 
https://youtu.be/DFBtmllv-Bg 


3.16 Other Gestures 
Otros gestos 
https://youtu.be/qhJbF7WJx6M 


3.17 The Left Hand 
La mano izquierda 
https://youtu.be/3ZJxyPI5F8E 


CAPITULO 4 


4.1 Prep for Beat One 
Preparación para tiempo 1 
https://youtu.be/1F7mx3He9Al 


4.2 Prep for Beat Two 
Preparación para tiempo 2 
https://youtu.be/LRWKBi7nu78 


4.3 Prep for Beat Three 
Preparación para tiempo 3 
https://youtu.be/Knvzr9DpMjl 


4.4 Prep for Beat Four 
Preparación para tiempo 4 
https: //youtu.be/zKlms_8qb-Y 


4.5 Two Prep Beats 
Dos tiempos preparatorios 
https://youtu.be/Jz8P3AVGvC8 


4.6 Articulated Entrances 
Entradas articuladas 
https://youtu.be/XJDSIvJjd_8 


4.7 Smooth Entrances 
Entradas suaves/sutiles 
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https://youtu.be/VG1IKhWY 1qs 


4.8 Pressed Entrances 
Entradas presionadas 
https://youtu.be/hApxEFuqdp4 


4.9 Accents 
Acentos 
https://youtu.be/6gVr3yrslpo 


4.10 Cuing Motions 
Movimientos para Entradas 
https://youtu.be/PnhjLn30K6c 


4.11 Cutoffs 
Cortes 
https://youtu.be/Q4i0D6SOKzZQ 


4.12 Rests 
Silencios 
https://youtu.be/5_ERtGtaKKg 


4.13 Recitative 
Recitativos 
https://youtu.be/ry_7Hu4YOZY 


4.14 Fermatas 
Calderones 
https: //youtu.be/lreCwHqqWwWNic 


CAPITULO 5 


5.1 Accelerando 
Accelerando 
https://youtu.be/APacKaSMZKs 


5.2 Conducting Merged Beats 
Dirigiendo compases fusionados 
https://youtu.be/cPS5NCNKYwwU 


5.3 Rallentando 
Rallentando 
https://youtu.be/VqoF9OzaT-s 


5.4 Conducting Subdivisions 


Dirigiendo subdivisiones 
https://youtu.be/27mMTnMX2W4c 
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5.5 Conducting Individual Beats 
Dirigiendo tiempos individuales 
https://youtu.be/OIPAgRDRei0 


5.6 Showing Dynamics 
Mostrando dinamicas 
https://youtu.be/bwUe5XYCP7o 


5.7 Changing Dynamics 
Cambiando dinámicas 
https: //youtu.be/_W7d5XH9Jw4 


5.8 Phrasing 
Fraseo 
https://youtu.be/zoDnBcjOFuQ 


5.9 Sudden Dynamic Changes 


Cambios repentinos de dinamicas 
https://youtu.be/3TdP6nOrniA 


Ultimo aporte: 


Diane Wittry 
on 
CONDUCTING 
TECHNIQUES 


IHI 
CONDUCTOR'S 
PODCASI 


60: Diane Wittry on Conducting 
Techniques 


60: Diane Wittry on Conducting Techniques 


60: Diane Wittry on Conducting Techniques - The Conductor's Podcast 
https: //theconductorspodcast.com/podcast/60/ 
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